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AUSSTELLUNG  DER  FREIEN  SECESSION  BERLIN  1918. 

VON  DR.  W.  KURTH. 


Um  Verwechslungen  zu  vermeiden,  hat  die 
„Freie  Secession"  sich  selbst  den  Unter- 
titel gegeben:  „Ehrenpräsident  Max  Lieber- 
mann", Will  heißen,  daß  sie  die  eigentliche 
alte  Berliner  Secession  ist,  die  von  jenem  Künst- 
ler begründet  wurde,  der  fast  fünfzehn  Jahre 
hindurch  das  Gewissen  aller  Strebenden  stärkte, 
den  Talenten  die  freie  Bahn  sicherte.  Mit 
diesem  Namen  will  sie  deutlich  von  jener  Gruppe 
abrücken,  die  den  alten  klangvollen  Titel  „Ber- 
liner Secession"  geerbt  hat  und  die  sich  um 
den  Präsidentennamen  Corinth  schart.  Allein, 
wieviel  Kräfte  zersplittern  sich  in  diesem  Sek- 
tiererwesen. Und  soll  etwa  Anton  v.  Werner 
recht  behalten,  der  in  einer  seiner  Philippika- 
reden gegen  den  Berliner  Modernismus  vor 
zwanzig  Jahren  von  dem  Direktorkatheder  der 
Berliner  Akademie  herunter  verkündete,  daß 
nach  der  Secession  Berlin  auch  bald  sein  „Se- 
cessiönchen"  haben  wird.     Für  das  Wachsen 


der  deutschen  Kunst  bedeutet  ein  freudiger  Zu- 
sammenschluß der  Besten  in  der  Reichshaupt- 
stadt ein  treibendes  und  tragendes  Moment. 
Zersplitterte  Kräfte  aber  wirken  unökonomisch 
auf  den  Gang  des  Ganzen  und  sind  gezwungen, 
sich  auf  den  Fang  und  die  Duldung  halber  und 
viertel  Kräfte  zu  verlegen.  So  wandelt  sich 
Intensität  in  eine  flaue  Extensität.  Die  Schar 
der  Schwachen  drückt  auf  Bessere,  deren  künst- 
lerisches Gewissen  überdies  durch  das  Fehlen 
des  lebhaften  Wettstreits  der  Großen  erlahmt. 
Würde  man  die  Ausstellungen  beider  Secessio- 
nen  unter  eine  neutrale  Jury  stellen,  könnte 
man  hoffen,  eine  leidliche  Ausstellung  zu  arran- 
gieren. So  aber  bilden  sich  selbst  in  diesen 
kleineren  Unternehmungen  Totenkammern,  die 
seit  Jahren  den  Spott  gegen  die  große  Kunst- 
ausstellung akademischer  Observanz  hervor- 
riefen. Besonders  haben  die  größeren  Räume 
der  Freien  Secession  jener  Gefahr  zu  steuern. 
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Wir  wissen,  daß  es  keine  künstlerischen 
Rechtsgründe  gibt,  diese  kraftraubende  Spal- 
tung zu  legetimieren.  Rein  persönliche  waren 
der  unsehge  Urheber.  Allein  sieht  man  näher 
zu,  so  hat  jeder  —  und  besonders  die  Freie 
Secession  —  ihren  Feind  unter  sich.  Der  Name 
des  Ehrenpräsidenten  Liebermann  ist  in  Wahr- 
heit bei  keinem  der  Mitglieder  mehr  ein  Zeichen, 
in  dem  er  siegen  will.  Was  man  sich  gewohnt 
hat  unter  Expressionismus  an  modernem  Kunst- 
willen zusammenzufassen,  wirkt  auf  die,  deren 
künstlerisches  Glaubensbekenntnis  um  fünfzehn 
Jahre  und  mehr  zurückliegt,  zersetzend.  Und 
jene,  die  sich  in  ihrem  Wollen  um  die  neue 
Kunst  sammeln,  reifen  nur  langsam.  Die  Physiog- 
nomie der  Ausstellung  der  Freien  Secession  ist 
daher  gegenüber  den  ruhig  und  klarsehenden 
Zeiten  der  Liebermannära  unentschieden  ge- 
worden. Älteres  will  wieder  jung  sein  und 
Jüngeres  will  reife  Ruhe  finden. 

Äußerlich  haben  die  Jüngeren  das  Wort.  Sie 
würden  auch  innerlich  ihre  höhere  Berechtigung 
zeigen,   wenn  ihre  Jury  gegen  die  eilfertigen 
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Mitläufer  unnachsichtig  wäre.  Nur  so  könnte 
man  auch  einem  größeren  Publikum  zeigen,  daß 
es  sich  hier  nicht  bloß  um  einen  neuen  Mode- 
stil handelt.  Wo  aber  jeder  sich  den  neuen 
Schnitt  zulegen  kann,  ohne  wirklich  drin  zu 
sitzen,  verfällt  die  neue  Form,  das  bloße  „An- 
dersseinwollen", als  Maskerade  dem  Gelächter. 
Max  Pechstein,  der  als  ihr  Führer  gelten  kann, 
hat  nach  seiner  Rückkehr  von  den  Südseeinseln 
und  der  Kriegsgefangenschaft,  Muße  gefunden, 
seine  neuen  künstlerischen  Erkenntnisse  aus 
den  Tropen  in  Bildern  niederzulegen,  deren 
ruhige  Gemessenheit  auffällt.  Doppelt,  da  man 
ihn  als  einen  energischen  Sucher  mit  lebhaft 
ausgreifendem  Temperament  kennen  gelernt 
hatte.  Sein  Triptychon  der  Bucht  von  Monte- 
rosso  gibt  das  menschÜche  Tun  der  Strandbe- 
völkerung mit  jenen  Akzenten  elementaren  ein- 
fachen Daseins,  mit  dem  Hans  v.  Marees  einst 
in  seinen  Neapler  Fresken  der  modernen  Mo- 
numentalmalerei den  wahren  Weg  der  einfachen 
Größe  wies.  Pechstein  baut  sein  Bild  nicht 
mehr  wie  Marees  aus  kubischen  Elementen  des 
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Raumes  auf,  sondern  allein  aus  der  Farbfläche. 
Man  wird  es  Pechstein  danken  müssen,  daß  er 
mit  dieser  Festigung  der  Farbe  als  Kompositions- 
element, der  Bildtafel  ein  stärkeres  Rückgrat 
wieder  gegeben  hat.  Die  Gefahren  liegen  hier 
im  bloß  Dekorativen,  in  jenem  Spiel  des  rhyth- 
mischen Ausgleichs  von  Farbflächen,  die  in  die 
Materien  des  Kunstgewerbes  hinüberweisen, 
von  denen  der  Glasmalerei  sich  Pechstein  auch 
mit  bedeutenden  Errungenschaften  widmet. 
Diese  Gestaltung  der  rhythmischen  Aufteilung 
der  Bildfläche  durch  Farben  scheint  an  dem 
Maß  menschUchen  Daseins  in  den  Südseeinseln 
einen  besonderen  Inhalt  gewonnen  zu  haben. 
In  dem  Bad  am  Abend  in  Palau  gewinnt  die 
Handlung  durch  die  abklärende  Wirkung  der 
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Farbkomposition  auch  in  der  Flächenkompo- 
sition  eine  Beruhigung,  die  fast  klassizistisch 
wirkt  und  die  Bedeutung  der  Handlung  zur 
Taufe  symbolisiert.  Wieweit  diese  schnelle 
Vereinfachung  auch  eine  innere  Wandlung  bei 
Pechstein  und  nicht  nur  eine  schnelle  Anpassung 
ist,  wird  die  Ausstellung  seiner  Südseebilder 
beweisen,  die  der  Salon  Gurlitt  vorbereitet. 
Jedenfalls  könnte  man  es  einem  Talente  wie 
Otto  Müller  nur  wünschen,  daß  ihm  ein  ein- 
heitlicher Gegenstand  oder  eine  höhere  Auf- 
gabe zu  lebhafterer  Teilnahme  aufriefe,  damit 
seine  schönen  Figurenrhythmen  nicht  in  dem 
bloßen  dekorativen  Ensemble  untergehen.  Auch 
Pellegrini  mit  seinem  „Liegenden  Jüngling" 
könnte  man  diesen  expressionistischen  Klassi- 
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zisten  zuzählen.  Ebenso  Surbeks  „Beschau- 
lichkeit". Das  schöne  Portamento  Pellegrinis 
Liniengesanges  hat  südliche  Milde  und  verhal- 
tene Sehnsucht  zugleich.  Doch  hinterläßt  es 
ein  unsicheres  Gefühl,  wenn  mitten  im  Streben 
einer  neuen  Generation  schon  solche  abgerun- 
deten Geschmackswerte  mitlaufen.  Sie  sind  zu 
geschickt,  als  daß  ihnen  ein  bitteres  Streben 
voraufgegangen  sein  könnte,  wie  bei  Pechstein. 
Wurde  dem  Impressionismus  die  Form  der  be- 
wußten Studie  hie  und  da  zum  Verhängnis,  so 
der  jüngeren  Generation  leicht  das  Gegenteil, 
der  bewußte  Bildabschluß  und  das  Hindurch- 
ringen der  Vision  zur  Anschaulichkeit  könnte 


überflüssig  erscheinen.  G.  von  Seckendorff 
hätte  wohl  die  Fähigkeit  gewinnen  können, 
an  Stelle  der  Illustration  in  seinen  Bildern 
wirklich  anschauliches  Erlebnis  zu  setzen.  Seine 
„Oderlandschaft"  weist  alle  guten  Wege  dafür 
auf,  während  seine  phantastischen  Bildthemen 
Illustration  bleiben.  Allen  diesen  leicht  klin- 
genden Melodien  steht  Kokoschkas  Kunst  wie 
ein  Gegenpol  gegenüber.  Sein  Erlebnis  bindet 
sich  nicht  so  anmutig.  Unmittelbar  aufleuchtend 
in  visionärer  Zuckung  gibt  sich  die  Seele  eines 
Menschen,  öffnet  sich  das  Geheimnis  des  Le- 
bens, das  uns  zu  Sehern  macht.  Kokoschka 
wählt  nicht  lange  seine  Sprache  für  seine  Visio- 
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nen,  sie  bleibt  im  alten  Sinne  malerisch  barock, 
doch  ohne  den  Prunk  des  bewußten  Schnörkels. 
Denen,  welche  die  Liebermanatradition  um- 
werten und  weiter  entwickelten,  gehört  Theo 
V.  Brockhusen  (Abb.  S.  4)  als  stärkste  Begabung 
an.  Die  exzentrischen  Lichtaufwallungen,  zu  den 
van  Gogh  seine  Palette  geführt  hatte,  haben 
ein  beruhigteres  Maß  gefunden  und  die  herbe 
Einfachheit  seiner  Naturauffassung  eine  sichere 
Begleitung.  Fritz  Rhein  ist  mit  weniger  Klip- 
pen seiner  Art  gefolgt.  Sein  Naturell  steckt  ganz 
im  bürgerlich-behaglichen.  Brockhusen  greift 
oft  mit  idealistischer  Strenge  über  das  enge 
Milieu  des  Motivs  hinaus.  Auch  diese  ältere 
Generation  hat  ihre  gestillten  Klassizisten.  E.  R. 
Weiß  (Abb.  S.  7)  trifft  in  Stimmung  und  Farbe 
eine  Note,  deren  Klang  mit  den  Lichtwellen 
Brockhusens  nichts  gemeinsam  hat.  Er  ordnet 
seine  Menschen,  wie  man  schöne  Blumen  im 
Glas  ordnet,  er  dämpft  sein  Licht,  wie  man 
ein  Zimmer  durch  Vorhänge  stimmxmgsvoU 
macht.  Aber  er  hat  einen  gesunden  Geschmack, 
der  vor  Koketterie  nie  erliegt.  Von  dem  der 
der  Liebermanntraditon  eine  wirklich  lebendige 
Kontinuität  gesichert  hätte,  von  dem  leider  so 
früh  dahingegangenen  Waldemar  Rösler  sieht 
man   ein   Selbstporträt;    ein    einfacher   klarer 
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Charakter.  Sein  Schüler  Röhricht  hat  das  große 
schüttende  Licht  des  Meisters  mit  viel  Tempera- 
ment durch  ein  „Hüttenwerk"  fließen  lassen. 
Kommt  man  von  diesen  Jüngeren  und  Jüngsten 
zu  dem,  dessen  Name  ihr  Schild  ziert,  sieht  man 
sich  plötzlich  in  dem  „Garten  "Liebermanns  (Abb. 
S.  12),  den  der  siebenzigjährige  Meister  gemalt 
hat,  so  erfährt  man  deutUch,  daß  diese  neue  Fri- 
sche, dieses  Wiederanderssein  als  gestern,  mehr 
Persönlichkeit  atmen  kann,  als  aller  Stilzwang. 
Gerade  die  Plastik  hat  die  neuen  künstle- 
rischen Erkenntnisse  oft  einseitiger  eingefangen, 
als  die  Malerei.  Iq  dem  Knabentorso  von  Emmy 
Roeder  (Abb.  S.  16)  ist  Anschauung  und  plasti- 
sches Gefühl  in  dem  Linienwillen  der  Kompo- 
sition noch  lebendig  gebUeben,  während  Milly 
Steger  in  ihrer  Tanzgruppe  ihre  Form  nicht  ein- 
mal auf  eine  einheitliche  Formel  hat  bringen 
können.  Bellings  „Mensch"  hat  wenigstens  die 
Konsequenz  voraus.  Gauls  „Eselreiter",  der 
seine  Vorzüge  schon  öfter  und  besser  im  klei- 
neren Format  gezeigt  hat,  legt  dem  Stilwillen 
der  Zeit  mit  seiner  Kenntnis  eine  gesunde  Basis. 
Zu  höherer  Einfachheit  und  expressiver  Über- 
zeugung hat  W.  Lehmbruck  seinen  Stil  ent- 
wickelt. Seelisches  Dasein  wird  hier  in  echt 
plastischem  Gefühl  erlebt dr.  w.  k. 
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DEUTSCHE  SCHÖNHEIT. 

EINE  BETRACHTUNG  VON  ALEXANDER  VON  GLEICHEN-RUSSWURM. 


Ist  auch  die  Schönheit  nach  den  Begriffserklä- 
rungen der  Philosophen  einzig  und  unteilbar, 
so  tritt  sie  doch  in  den  Kunstwerken  verschie- 
dener Zeiten  und  Rassen  mit  veränderten  äuße- 
ren Merkmalen  in  Erscheinung.  Deshalb  können 
wir  ebensogut  von  deutscher  Schönheit  spre- 
chen wie  von  griechischer  oder  italienischer 
oder  englischer  Schönheit  —  um  nur  die  euro- 
päische Völkerfamilie  und  deren  Geschichte 
herauszugreifen.  Der  Schönheitstypus  jedes 
einzelnen  Landes  wird  deutlich  in  der  Eigenart 
der  Formen,  die  seine  Charaktereigenschaften, 
Sitten  und  Tätigkeit  am  ausgesprochensten 
„augenfällig"  machen  und  damit  ein  Ideal  in  die 
Sprache  der  Kunst  übersetzen.  Diesen  Unter- 
schied verwischte  nicht  einmal  der  nivellierende 
Einfluß  einer  internationalen  Zivilisation,  ob- 
wohl sie  Moden,  Lebensformen  und  selbst  Welt- 
anschauung fast  einheitlich  abgeschliffen  hatte. 
Skulptur  und  Malerei  bringen  in  ihren  höch- 


sten Offenbarungen  immer  das  Ideal  der  männ- 
lichen und  der  weiblichen  Gestalt  zum  Aus- 
druck, das  die  Träume  ihrer  Generation  belebt 
und  mit  dem  Bilde  der  sogenannt  schönsten 
Zeitgenossen  annähernd  übereinstimmt.  Daß 
sich  dieses  Ideal  von  Lebensalter  zu  Lebens- 
alter ändert,  liegt  nicht  nur  im  Wechsel  der 
äußeren  Daseinsformen,  der  Tracht  und  des 
gesellschaftlichen  Rahmens  begründet,  sondern 
hängt  auch  vom  Wandel  der  Weltanschauung 
ab,  von  den  veränderten  Ansichten  über  das, 
was  die  herrschende  Richtung  gerade  schön 
und  häßlich  nennt.  Ein  Blick  auf  Bilder  und 
Statuen  im  Entwicklungsgang  der  deutschen 
Kunst  zeigt,  wie  unsere  Vorfahren  über  ihre 
eigene  Erscheinung  dachten,  von  welchen  frem- 
den Einflüssen  sie  befangen  waren  und  was 
immer  wieder  als  Kern  ihres  eigensten  Wesens 
zutage  trat.  —  Bei  der  Fülle  des  vorhandenen 
Materials  läßt  sich  natürlich  nur  auf  einzelne 
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Beispiele  hinweisen,  aber  aus  ihren  charakte- 
ristischen Merkmalen  sind  leicht  die  Schlüsse 
auf  das  Ganze  zu  ziehen.  — 

Noch  vollständig  von  den  Schönheitsbegriffen 
des  ausklingenden  Altertums  erfüllt,  arbeiteten 
die  Künstler  der  romanischen  Zeit,  wenn  sie 
auch  den  deutschen  Sinn  für  das  Phantastische 
und  Fratzenhafte  nicht  verleugnen.  Auf  dem 
alten  Markt  in  Magdeburg  steht  ein  Kaiser- 
standbild aus  dem  Ende  des  13.  Jahrhunderts, 
dessen  einfach  majestätische  Form  erkennen 
läßt,  was  damals  für  ein  Idealbild  voll  Kraft 
und  jugendlicher  Männlichkeit  gelten  mochte. 
Das  Reiterstandbild  Kaiser  Ottos  des  Großen 
gehört  zu  den  schönsten  Denkmälern  des  frühen 
Mittelalters  in  Deutschland. 

Es  heute  nachzuahmen  wäre  stillos  und  un- 
künstlerisch, denn  nicht  nur  das  Land  auch  die 
Zeit  verlangt  sichtbaren  Ausdruck  in  ihren 
Kunstwerken  und  gerade  das  Bestreben  junger 
Künstler,  sich  vom  Nachmachen  der  Vergangen- 
heit loszuringen,  fordert  Unterstützung,  wenn 
man  auch  warnen  muß,  mit  einem  Rucke  von 
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den  früheren  Idealen  abzurücken.  Freude  an 
ihnen  zu  empfinden  und  sie  richtig  in  die  Zeit 
zu  stellen  ist  unsere  Aufgabe  der  fremden,  wie 
der  deutschen  Schönheit  gegenüber. 

Zumeist  finden  wir  das  germanisehe  Ideal 
dargestellt  in  Gestalten,  die  gläubiger  Erbauung 
dienten  —  wie  den  Bildern  von  Madonnen, 
Heiligen,  oder  allegorischen  Figuren,  oder  den 
idealistischen  Bildnissen  von  weltlichen  Großen, 
wobei  die  Züge,  auf  die  es  dem  Künstler  an- 
kam, hervorgehoben,  gewissermaßen  unterstri- 
chen sind.  Im  gotischen  Mittelalter  führte  die 
unausgesetzte  Beschäftigung  der  Gedanken  mit 
dem  Tod  und  der  Sünde  kräftigere  Naturen  zu 
einem  grimmen  Humor  allem  Schönen  und  Le- 
bendigen gegenüber,  wie  es  in  den  Skulpturen 
der  gotischen  Münster  vorzüglich  zum  Ausdruck 
kommt.  Ich  sehe  zwei  Figuren  vor  mir,  die 
Welt  und  ihr  Verführer,  Portalfiguren  einer 
gotischen  Kathedrale,  realistisch,  prächtig  aus- 
geführt. Wer  dürfte  heute  die  Welt  und  ihren 
Verführer  ebenso  darstellen?  Sein  Werk  wäre 
nicht  mehr  künstlerisch,  nicht  mehr  grotesk,  es 
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wäre  lächerlich.  Wer  sehen  will,  wie  der  deut- 
sche Künstler  heute  die  Welt  und  ihren  Ver- 
führer sieht,  darf  nicht  mehr  an  die  Kirchen- 
pforten gehen,  er  muß  in  den  führenden  Witz- 
blättern sich  umschauen,  in  den  Ausstellungen 
modernster  Maler  und  Bildhauer.  Deutsche 
Schönheit,  dort  wie  hier,  im  Bild,  in  der  Kari- 
katur, als  Kunstwerk  vielleicht  auf  der  gleichen 
Stufe,  wenn  man  Zeit,  Umstände  und  Material 
in  Betracht  zieht. 

Damals:  Der  Verführer  mit  gekräuselten 
Locken,  glattrasiertem  Gesicht  und  einem  hemd- 
artigen Gewände  angetan.  Doch  er  hat  den 
ewig  gleichbleibenden  Zug  eines  Menschen, 
dessen  Natur  sich  in  Genüssen  ausleben  möchte. 
Den  Mund  seiner  Partnerin  „  der  schönen  Welt" 
umspielt  süssestes  Lächeln.  Dasselbe  armselige 
Bekenntnis  geht  von  der  gotischen  Steinfigur 
aus,  das  in  den  sensationsfrohen  Jahren  vor  dem 
Krieg  von  jeder  Piakaischönheit,  von  jedem 
farbig  aufdringlichen  „Weiberbild"  ausstrahlte, 
eine  Freude  ohne  Heiterkeit,  ein  Verkennen 
am  Genuß  menschlicher  Schönheit.  Damals  war 


es  ein  Verbrechen,  Freude  am  schönen  Men- 
schen zu  empfinden  und  das  traurige  Wort 
„schön  wie  die  Sünde"  klingt  aus  den  Zeiten 
unnatürlicher  Abkehr  vom  Leben  bis  zu  uns. 
Aus  den  sensationslüsternen  Zeiten  aber,  die 
jede  Schönheit  mit  Spott  und  Hohn  abfertigen 
wollten,  hören  wir  noch  immer  das  irreführende 
Wort  „Schönheit  ist  Kitsch".  Darüber  hinaus- 
zukommen ist  nur  möglich  durch  richtige  Er- 
kenntnis des  Schönen,  des  Schönen  in  der  Ei- 
genart —  für  uns  also  der  deutschen  Schönheit. 
Heute  verlangt  die  Freude  am  schönen  Men- 
schen nach  künstlerischem  Ausdruck,  frei  von 
Mode  und  Gewand,  jedoch  den  Eigentümlich- 
keiten der  Zeit-  und  Rasse-Anforderung  ent- 
sprechend: schlank  und  hochgewachsen,  gleich- 
mäßig ausgebildet,  aber  beseelt  und  durch- 
geistigt, wie  es  noch  vor  wenigen  Jahren  weder 
die  Sportsgestalten  noch  die  „verführerischen" 
Plakatschönheiten  gewesen.  Fast  wundern  wir 
uns,  daß  sie  vor  kurzem  solch  anziehenden 
Eindruck  machen  konnten,  ebenso  wie  es  uns 
dünken  will,  daß  die  „Lust  der  Welt"  am  Mün- 
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ster  zu  Basel  den  Vorwurf  des  Erasmus  kaum 
verdient:  sie  lenke  durch  ihre  Reize  die  Ge- 
danken der  Beter  ab. 

Die  Malerschulen,  die  gegen  Ende  des  Mit- 
telalters in  Böhmen  und  in  Köln  am  Rhein  ent- 
stehen, bringen  sinnige  Anmut  und  Schwärmerei 
in  das  Idealbild  der  jugendlichen  Frauen  und 
Ritter.  Ihr  Schönheitsbegriff  ist  gesünder  und 
robuster  als  der  italienische  des  14.  Jahrhun- 
derts, aber  sie  verleugnen  den  Hang  zu  einem 
überirdischen  Schwärmen  keineswegs  und  über- 
setzen die  Philosophie  der  Zeit  in  ihre  Farben, 
das  Leben  bestehe  nicht  im  Genuß,  sondern  in 
der  Hoffnung  auf  bessere  Zukunft.  So  wurde 
das  Ideal  hager,  blaß  und  mit  feinen  Gliedern 
ausgerüstet.  Noch  Martin  Schongauers  Ma- 
donna zeigt  diesen  Typus  in  ihrem  nach  unten 
schmal  abgerundeten  Antlitz  (15.  Jahrhundert, 
Martinskirche  in  Colmar). 

Erst  Hans  Holbein,  Lucas  Cranach  und  Al- 
brecht Dürer  schufen  ein  germanisches  Schön- 
heitsideal, das  der  kirchUchen  Kunst  den  ver- 
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quälten,  gemarterten  Ausdruck  nahm  und  den 
weltlichen  Bildern  etwas  von  jener  Sinnen- 
freude gab,  die  von  der  Renaissance,  von  jeder 
Renaissance  unzertrennlich  ist.  Dürers  „Chri- 
stus am  Kreuz"  zeigt  den  Erlöser  als  vollendet 
schönen  Menschen  im  Gegensatz  zu  der  früheren 
Auffassung,  die  Jammer  und  Leid  körperlicher 
Mißhandlung  betont  hatte.  Albrecht  Dürer  hat 
oft  und  viel  über  das  Wesen  der  Schönheit 
nachgedacht,  das  er  dem  deutschen  Künstler- 
tum  erschließen  wollte.  Sein  Merksprüchlein 
lautete :  „Und  ich  halt,  daß  die  recht  Wolgestalt 
und  Hübschheit  unter  dem  Haufen  aller  Men- 
schen begriffen  sei.  Welcher  das  recht  heraus- 
ziehen kann,  dem  will  ich  mehr  folgen  dann  dem, 
der  ein  neu  erdichtet  Maaß  machen  will". 

Auf  die  Befolgung  dieses  tüchtigen  und  wah- 
ren Wortes  kommt  es  immer  von  neuem  an. 
Auch  jetzt  sollte  es  all  denen  vor  Augen  und 
im  Herzen  stehen,  die  ein  „schönes"  das  ist 
des  Ausdrucks  wertes  Motiv  nur  im  außerge- 
wöhnlichen,  im   perversen,   im   sensationellen 


EMMY  ROEDER    BERLIN.   PLASTIK  .KNABENTORSOc 


Deutsche  Schönheit. 


■■wniKWvivai 


suchen.    Es  ist  überall,  das  Künstlerauge  muß 

es  nur  sehen 

Im  17.  und  18.  Jahrhundert  herrschen  fremde 
Einflüsse  so  stark,  daß  in  der  darstellenden 
Kunst  die  „deutsche  Schönheit"  sich  unter  dem 
Gewände  italienischer  und  niederländischer, 
französischer  und  englischer  Mode  verbirgt. 
Erst  im  Zopfstil  ringt  das  heimatliche  Wesen 
nach  Ausdruck.  Dieser  Stil,  der  bis  ins  Bieder- 
meiertum  Gebäude  und  Möbel,  Schrift  und 
Kunst  kräftig  durchsetzt,  hat  ganz  folgerichtig 
—  wenn  auch  vielfach  unbewußt  —  in  der 
neuen  Schönheitsbewegung  mitgesprochen.  Das 
Gefühl,  er  gehe  von  der  Heimat  und  den  hei- 
mischen Menschen  aus,  ließ  ihn  Wurzel  fassen 
oder  vielmehr  neu  ausschlagen  und  es  entstand 
ein  deutsches  Haus,  eine  künstlerisch  dazu  ge- 
stimmte Einrichtung  und  ein  Idealbild  des  deut- 
schen modernen  Menschen  als  Porträt  zunächst, 
dann  auch  als  Komposition,  nachdem  die  histo- 
rischen Stilarten  Kaulbachs,  Pilotys,  Makarts 
und  Lenbachs  der  Vergangenheit  angehörten, 
nachdem  in  den  realistischen  und  naturalisti- 
schen Schulen  eine  neue  Technik  die  Schwierig- 
keit jeden  Vorwurfs  überwunden  hatte  und 
nachdem  —  wieder  im  Kreislauf  all  mögliches 
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Fremde  über  die  Palette  gehuscht  war.  Wollen 
wir  uns  dagegen  wehren?  —  Gewiß  nicht.  Es 
bereichert  und  läßt  die  ewig  eine  Schönheit  nur 
in  neuen  Facetten  aufleuchten.  Das  Historische 
und  das  Fremde  nehmen  der  deutschen  Eigenart 
nichtsvon  ihremReichtum,machenihnaber  auch 
dort  fruchtbringend  und  lebendig,  wo  er  bisher 
unerkannt  und  verschlossen  gewesen.  Was  ich 
an  anderer  Stelle  über  deutsche  Dichtung  sagte, 
gilt  auch  von  deutscher  Schönheit  in  bezug  auf 
den  künstlerischen  Ausdruck,  sie  muß  national 
in  ihrem  Wesen,  international  in  ihrer  Wirkung 
sein.  In  Zeit  und  Land  offenbart  sich  stets  eine 
neue  eigenartige  Welt,  die  bald  dem  Geschmack 
des  einen  bald  dem  des  andern  besser  zusagt, 
wie  Goethe  es  ausgesprochen: 

Denn  wär't  ihr  stets  bei  einer  geblieben  — 
Wie  könntet  ihr  noch  immer  lieben? 
Das  ist  die  Kunst,  das  ist  die  Welt, 
Daß  eins  um's  andere  gefällt.  A.  v.  o -r. 

Ä 

Die  Kunst  soll  nicht  nur  ein  Konfekt  für  die  Ta- 
feln der  Großen  und  Reichen  sein ,  sie  soll 
eine  kraftvolle  Speise  für  alle  sein;  eine  zweite 
Natur  gleichsam,  soll  sie  wie  die  Sonne  ihren  Glanz 
über  Große  und  Kleine,  über  Arme  und  Reidie 
verbreiten CORNELIUS. 


EDUARD  BICK    IIALENSEE.  HOLZPLASTIK. 


\  ;ERKÜNDIGUNü.  AIso  sprach  um  12  Uhr 
V    nachts  der  Kunstdiktator  im  Kaffeehaus  : 

„  „  Der  moderne  Künstler  wird  nicht  geboren. 
Ihn  erzieht  die  Partei!  Es  entscheidet  nicht  das 
Können  und  nicht  die  natürUche  Veranlagung. 
Hast  du  unser  Programm  gewählt,  so  bestimmt 
das  Programm  wie  du  malst!  Niemand  wertet 
die  Leistung.  Sondern  du  hast  entweder  das 
richtige  Programm  oder  nicht.  Darnach  werden 
deine  Werke  eingeschätzt  und  gekauft. 

Hüte  dich  vor  der  Natur !  Sie  könnte  dich 
beeinflussen  mit  ihrer  kitschigen  Gesundheit. 
Das  wahre  Kunstwerk  wird  von  den  Nerven 
hervorgebracht,  wenn  sie  überreizt  sind.  Die 
Reizmittel  sind  das  eigentUche  Kunstgeheimnis. 
Da  die  andern  nicht  verraten  werden,  welchen 
Mitteln  sie  ihre  schöpferischen  Erregungen  ver- 
danken, so  sei  auch  du  verschwiegen!  Und 
wechsle  mit  den  Reizen!  Du  wirst  dadurch  viel- 
seitiger auch  in  deiner  Kunst. 

Wiederhole  lieber  andere  als  dich  selbst! 
Sie  werden  sich  halbtot  ärgern  über  jeden  über- 
nommenen Strich  und  Ton,  und  das  ist  für  dich 
ein  erhebendes  Bewußtsein. 

Die  solide  Schule  war  eine  Einrichtung  für 
die  Künstler  der  alten  Generation.  Sie  kommen 
nun  von  der  „richtigen"  Form  der  Gegenstände, 
die  sich  ihnen  durch  Übung  eingeprägt  hat, 
nicht  mehr  los.  „Richtig"  ist  die  Natur,  die 
Wirklichkeit.  Wenn  sie  uns  genügten,  gäbe  es 
keine  Kunst.  Was  willst  du  also  in  der  Schule 
lernen?  Die  Lehrer  würden  ja  doch  nur  ver- 
suchen, ihre  Rückständigkeit  an  dir  zu  rächen! 

Nichts  ist  für  den  Künstler  gefährlicher,  als 
eine  schöne  Handschrift  oder  sonst  eine  An- 
lage zum  „Schönen".  Es  macht  doppelte  Mühe, 
diese  Anlage  wieder  abzugewöhnen.  Unsere 
größte  Errungenschaft  ist  die  Überwindung  des 
Schönen.  Aus  unserm  Kodex  ist  dieses  Wort 
gestrichen.  Und  wehe,  wenn  der  ahnungslose 
Bürger  deine  Arbeiten  schön  findet!  Das  wäre 
gleichbedeutend  mit  einem  Todesurteil.  Wenn 
er  sie  aber  für  verrückt  erklärt,  für  wüst,  krank- 
haft, abscheulich  —  dann  ist  Hoffnung! 

Starke  Kunst  kann  nicht  gefallen!  Was 
dir  den  Gaumen  beizt,  schmeckt  notwendig 
weniger  süß  als  Limonade.  Die  frühere  Kunst 
—  wenn  man  diese  Schönfärberei  so  nennen 
will  —  hat  sämtliche  Sorten  von  Zartheit,  Ge- 
fälligkeit und  Schönheit  erschöpft.  Wir  opfern 
andern  Göttern.  Aus  bitterm  Gift  brauen  wir 
berauschende  Tränke,  uns  locken  die  ge- 
steigerten Reize,  die  jenseits  der  gesunden,  ver- 
nünftigen Mittellinie  liegen. 

Die  Kunst  tanzt  heute  auf  einem  Drahtseil 
über  Abgründe.  Sie  kann  nur  Desperados 
brauchen."" anton  jauuann. 
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IST  MODERNE  KUNST  NOCH  SPEKULATIONS-OBJEKT? 


VON  PROF.  DR.  E.  W.  BREDT. 


Sie  war  es  bisher  zweifellos  !  Niemals  konnte 
man  in  Kulturwerten  sein  Kapital  auf  lange 
Zeit  besser  anlegen  als  im  möglichst  frühen  Er- 
werb von  Werken  zukunftsreicher,  junger  Mei- 
ster. Wer  die  Werke  eines  Max  Liebermann, 
Klinger,  S.  Haden,  Menzel,  Whistler,  Thoma, 
Munch,  Bohle,  Millet,  Courbet,  Manet,  Rodin, 
A.  von  Keller,  Trübner,  Zorn  u.  a.  schon  vor 
Jahren  um  billiges  Geld  erworben,  d.  h.  in  einer 
Zeit,  da  jener  Großen  Werke  nur  erst  im  engen 
Kreise  einiger  Künstler  und  Kenner  hochge- 
achtet wurden,  der  hat  jetzt  ein  großes  Kapital 
in  Händen.  Das  sagt  jede  große  Auktion  „mo- 
derner Kunst".  Gewiß  auch  ohne  die,  durch 
den  Krieg  gegebenen  Geld-,  Markt-,  Verkehrs-, 
Lebens-  und  Kunstverhältnisse  würden  sich  die 
Ergebnisse  der  Auktionen  solcher  Meister- 
werke auf  riesige  Summen  beziffern.  Aber 
doch  nicht  auf  so  viele  Millionen.  Standen  doch 
Werke  der  genannten  und  vieler  anderer  mo- 
derner Meister  schon  vor  dem  Krieg  auf  einer 
Höhe,  die  keiner  von  ihnen  selbst,  nach  so 
kurzer  Zeit,  je  erwartet  hätte.  Das  war  ein 
höchst   erfreuliches   Zeichen   des    wachsenden 


und  höchst  notwendigen  Verständnisses  für 
Malerei,  Skulptur,  Graphik  der  Gegenwart. 

Nun  aber  ist  doch  ein  Höhepunkt  erreicht 
worden,  der  zur  kritischen  Betrachtung  der 
Verhältnisse  zwingt. 

Wir  wissen,  daß  viele,  die  sich  nie  um  Kunst 
gekümmert,  jetzt  für  moderne  Werke  unerhörte 
Summen  auswerfen,  festlegen.  Die  wirtschaft- 
lichen Gründe  sind  bekannt,  verständlich  — 
aber  nicht  immer  verständig. 

Gewiß  ist  es  für  uns  Künstlerische  nur  er- 
freulich den  Fall  zu  erleben,  daß  die  sonst  so 
schwer  faßbaren  ideellen  Werte  sehr  greifbare, 
reale,  ja  man  möchte  meinen,  die  einzig  siche- 
ren geworden  sind.  Aber  die  Gefahr  der  Ver- 
rechnung besteht  bereits  für  viele  derartige 
Kaufgeschäfte.  —  Der  Käufer  so  teurer  Werke 
der  Gegenwart  rechnet  sicher  damit,  daß  das 
gekaufte  Werk  nun  den  Wert  behält,  den  er 
bezahlt.  Er  hofft  aber  meist  noch  mehr,  daß 
eben  der  Wert  seiner  Ankäufe  noch  wesentlich 
und  rasch  steigt.  Sind  solche  Berechnungen 
richtig,  solche  Hoffnungen  berechtigt? 

Man  muß  jedenfalls  nicht  denken,   weil  mo- 
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KUNSTWERKE  SAMMELN  dient  nicht  nur 
der  Befriedigung  der  Eitelkeit  oder  eines 
mehr  oder  weniger  stark  in  jeder  Seele  vor- 
handenen Triebes  zum  Besitz,  nicht  nur  der 
Ausspannung  und  Erholung  von  allerlei  Berufs- 
arbeil, der  Verwendung  überschüssiger,  im  Be- 
ruf nicht  beanspruchter  Lebensenergie  —  die 
Sammeltätigkeit  gehört  zu  den  Grundlagen  der 
höchsten  Form  der  Bildung,  die  wir  erkennen, 
der  Bildung  im  Sinne  Goethes.  Sie  ist  die  not- 
wendige Ergänzung  unserer  wesentlich  auf  Wort 
und  Wissen  angelegten  Bildung,  denn  sie  führt 
zu  den  Dingen  und  in  die  Dinge  hinein,  sie 
weckt  und  entwickelt  Kräfte  des  Geistes  und 
des  Herzens,  die  sonst  ruhen,  sie  gewährt  Zu- 
gang zu  dem  geheimnisvollen  Wesen  der  Wis- 
senschaft und  der  Kunst  und  erfüllt  mit  einem  er- 
wärmenden,alles  durchdringendenGlücksgefühl, 


das  sonst  nur  derForscher  und  derKünstler  kennt. 
—  Die  Erfahrung  lehrt,  daß,  wer  auf  irgend- 
einem Gebiet  zu  sammeln  beginnt,  eine  Wand- 
lung in  seiner  Seele  anheben  spürt.  Er  wird 
ein  freudiger  Mensch,  den  eine  tiefere  Teil- 
nahme erfüllt,  und  ein  offeneres  Verständnis 
für  die  Dinge  dieser  Welt  bewegt  seine  Seele. 
Über  sich  selbst  hinauswirkend  hat  sich  der 
Sammler  als  Hüter  nationaler  Schätze,  als  un- 
entbehrlichen Untergrund  alles  künstlerischen 
Schaffens  und  als  ein  Anregungszentrum  be- 
wiesen, das  die  Kraft  des  Künstlers,  die  sich  in 
tausend  Kultur-  und  Wirtschaftswerte  umsetzt, 
auf  das  ganze  Volk  überleiten  hilft,  a.  lichtwark 
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er  Geschmack   einer   Uation    geht   dem   Genius 
niemals    vorauf,    sondern    hinict    ihm    beständig 
ch HEBBEL. 
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DER  MALER  JULIUS  HÜTHER. 
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Vor  sechs  oder  sieben  Jahren  etwa  erregte 
in  einer  Ausstellung  der  Münchener  Sezes- 
sion ein  bis  dahin  noch  ganz  unbekannter  Maler 
nicht  geringes  Aufsehen.  Vor  allem  unter  den 
Künstlern.  Was  er  brachte,  war  absolut  neu, 
seine  Mittel  waren  so  einfach  —  daß  man  sie 
zunächst  kaum  begriff.  Das  war  Julius  Hüther. 
Seine  Farbe  war  leuchtend  frisch,  aber  die 
Skala,  die  er  brauchte,  war  überaus  knapp. 
Seine  Figuren,  mit  heißem  Temperament  ge- 
geben, voll  inneren  Lebens,  wahr,  ohne  irgend 
eine  ängstliche  Abhängigkeit  vom  Modell.  Der 
Zeichner  Hüther  war  ebenso  merkwürdig,  wie 
der  Maler.  Man  sah  im  Grunde  seine  Zeich- 
nung gar  nicht,  was  sich  sehr  einfach  erklärt: 
er  zeichnet  überhaupt  nicht  im  landläufigen 
Sinne.  Er  bannt  nicht  die  Form  in  Umrisse,  um 
sie  dann  auf  irgend  eine  schulmäßig  erlernbare 
Weise  mit  Farben  auszufüllen.  Form  und  Farbe 
sind  ihm  ein  Untrennbares.  Was  er  darstellen 
will,  bringt  er  unmittelbar  auf  die  leere  Mal- 
fläche fertig  in  Farbe  hin,  wie  ers  innerlich 
empfunden  hat,  stark  und  leicht  und  mit  einem 
erstaunlich  geringen  Aufwand  der  Palette.  Ein 
gewaltiges  Tempo,  eine  oft  tolle  Kühnheit  ist  in 
seinem  Strich,  in  seinen  koloristischen  Wagnis- 


sen. Man  darf  bei  ihm  einer  Form  nicht  immer 
allzustrenge  nachrechnen,  aber  man  wird  auch 
nie  ein  Suchen,  einZögern,  ein  Sichquälen  finden. 

Hüther  ist  Einer,  der  nichts  unmittelbar  von 
einem  Andern  hat,  wenn  er  natürlich  auch  der 
Sohn  seiner  Zeit  ist.  Aber  seine  Malerei  ist 
reiner  Ausdruck  seiner  Natur.  Er  gehört  zu 
den  Künstlertypen,  die  selten  werden:  er  lebt, 
um  zu  schaffen,  er  schafft  nicht,  um  zu  leben! 
Das  leistet  ihm  Gewähr  für  eine  schöne  Frei- 
heit, von  der  die  nicht  wissen,  die  nach  dem 
Markt  hinschielen,  wenn  sie  malen.  Aber  auch 
die  nicht,  die  auf  ein  Dogma  geschworen  haben, 
einer  Richtung,  einer  Gruppe  angehören!  Er 
ist  kein  Realist,  kein  Impressionist  und  kein 
Expressionist.  Klingt  einmal  bei  ihm  in  einem 
Werke  ein  großes  Vorbild  an  —  wie  in  seiner 
Kreuzigung  vielleicht  der  Greco  —  in  der  näch- 
sten Arbeit  schon  spürt  man  es  nicht  wieder  und 
in  allem  Wichtigen  bleibt  er  überhaupt  stets 
unberührt.  Weiter  entwickeln  wird  sich  dieser 
aus  zwingendem  Drang  heraus  schaffende  Maler 
natürlich  —  auf  seiner  Linie  wird  er  bleiben. 

Das  Äußerliche,  was  an  Hüthers  Malerei  zu- 
nächst auffallen  muß,  ist  seine  Technik,  seine 
Behandlung  der  Ölfarbe.  Er  malt  so  dünnflüssig, 
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daß  er  fast  die  Wirkung  des  Aquarells  erzielt. 
Damit  gewinnt  er  unbegrenzt  reiche  Abschat- 
tierungen  jeder  Farbe,  wie  große  Leichtigkeit 
und  Lockerheit  der  Malerei  und  ein  Leuchten 
der  Töne,  wie  es  durch  pastosen  Farbenauftrag 
nie  gewonnen  werden  kann.  Er  behält  die 
Möglichkeit,  seine  Gestalten  so  stürmisch  hin- 
zuschreiben, wie  er  das  liebt  und  zwingt  sich 
dabei,  immer  gleich  sein  Bestes  zu  geben.  Nach- 
träglich korrigieren  läßt  sich  da  nicht  viel,  ohne 
daß  das  Ganze  seinen  Charakter  einbüßt.  Wie 
sicher  der  Maler  seiner  Hand  geworden  ist  auf 
diese  Weise,  das  erkennt  man  besonders  in 
seinen  prächtigen  Landschaften.  Sie  sind  mit 
genau  der  gleichen  Verve  auf  die  Leinwand  ge- 
worfen, wie  seine  Figurenbilder,  erscheinen  aber 
schlechthin  meisterhaft  in  der  Behandlung  der 
landschaftlichen  Form.  Seine  Motive  entstam- 
men meist  dem  Trientiner  Gebiet  und  Hüthers 
Bilder  schildern  die  Architektur  dieser  geolo- 
gisch so  merkwürdigen  Landschaft  mit  ihren 
Schichtungen ,  Faltungen  und  Verwerfungen 
gegenständlich  so  echt,  als  hätte  sie  der  geüb- 
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teste  Geologe  mit  aller  aufbringbaren  Genauig- 
keit nachgebildet.  Und  doch  sind  auch  diese 
Trientiner  Gebirgsbilder  Früchte  einer  Arbeit 
von  wenigen  Stunden,  der  Stift  hat  mit  der  voll- 
kommenen Zeichnung  nichts  zu  tun,  die  Flächen 
sind  gleich  mit  dem  Pinsel  fertig  hingesetzt. 

Diese  Kunst  ist  in  der  Einsamkeit  gewachsen 
und  stark  geworden.  Der  Maler  hat  jahrlang  in 
dem  weltabgeschiedenen  Vezzano  im  Sarcatale 
gelebt  unter  einfachen  Menschen,  in  einer  groß- 
linigen,  strengen  Bergwelt  und  schuf  dort  die 
mannigfaltigsten  Dinge,  die  gar  nicht  vor  breitere 
ÖffentUchkeit  kamen,  Szenen  aus  dem  Volks- 
leben, Landschaften,  Bildnisse  und  anderes. 
Erst  der  Krieg  hat  ihn  aus  dieser  seiner  künstler- 
ischen Heimat  wieder  nach  München,  seiner 
bürgerlichen  Heimat  vertrieben.  Sonst  war  er 
hier  nur  wenige  Wochen  im  Jahre  eingekehrt, 
um  dann  wieder  in  sein  entlegenes  Heim  im 
Sarcatale  zurückzureisen.  Seit  Hüther  durch 
den  Krieg  aus  dem  Süden  nach  dem  Norden 
verbannt  wurde,  hat  er,  der  mit  seinen  Gegen- 
ständen und  Zielen  ja  ständig  wechselt,  sich 
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mehr  dem  Figürlichen  zugewandt  und  eine  ganze 
Anzahl  lebensgroßer  Figuren,  auch  Kompositio- 
nen von  mehreren  großen  Gestalten  —  mit  Vor- 
liebe Akte  von  Farbigen,  dazu  eine  Reihe  von 
religiösen  und  profanen  Bildern  gemalt.  Am 
liebsten  studiert  er  seine  nackten  Modelle  im 
freien  Licht  und  man  darf  es  schlechthin  wunder- 
bar nennen,  mit  welchen  Hilfsmitteln  er  sich  zu- 
frieden gibt,  um  nur  das  schaffen  zu  können, 
was  sein  Künstlerauge  reizt.  Er  stellte  seine 
Modelle  auf  den  schmalen  Balkon  vor  seiner 
Werkstatt,  bediente  sich  kaum  einer  Staffelei, 
sondern  legte  lieber  den  Keilrahmen  mit  der 
Leinwand  auf  den  Boden  und  malte  so  in  der 
denkbar  unbequemsten  Stellung  —  das  Fieber 
des  Schaffens  hilft  ihm  über  alle  Schwierig- 
keiten solchen  Arbeitens  hinweg.  Sein  Sich- 
bescheidenkönnen, sein  froher  Verzicht  auf 
jeden  Luxus  der  Hilfsmittel  erinnert  an  die  Be- 
gnügsamkeit  unserer  alten  deutschen  Meister, 
wie  sie  uns  etwa  in  den  niederen  und  engen 
Räumen  des  Nürnberger  Dürerhauses  anspricht 
und  rührt.  —  Welche  Lichtwunder  der  schön- 
heitsfrohe Künstler  auf  dem  Balkon  seinerWerk- 
statt  erlebte,  sah  man  so  recht  in  der  letzten 
Münchener  Jahresausstellung  im  Glaspalast,  wo 
er  eine  Anzahl  von  Einzelfiguren,  Akten  und 


Halbakten  ausgestellt  hatte  —  ein  paar  davon 
sind  ja  auch  hier  abgebildet.  Der  beste  schwarz- 
weiße Druck  gibt  freilich  gerade  von  dem  kaum 
Etwas  wieder,  was  das  Bezeichnende  von  Hü- 
thersKunstist.  An  jenen  Gestalten  war  ja  beson- 
ders zu  bewundern,  wie  sicher  und  einheitlich 
der  Maler  verschiedene  Lichtstimmungen  auf  den 
Körper  gab,  die  er  bald  rosig  überstrahlt,  bald 
;n  brennend  goldgelbem  Licht  und  dann  wieder 
in  kühlen  feinen  Tönen  malte,  wie  eben  der 
Himmel  auf  seine  Modelle  niederstrahlte.  Mit 
besonderer  Vorliebe  malt  er  die  Schwarzen  — 
einen  Kamerunneger,  eine  schlank  gewachsene 
Sudanesin,  hielt  er  so  in  den  verschiedensten 
Stellungen  auf  der  Leinwand  fest.  Die  Schön- 
heit der  dunklen  Haut  hat  wohl  kaum  Einer  je 
besser  malerisch  ergründet.  Er  sieht  diese  exo- 
tischen Leiber  durchaus  nicht  in  einem  mono- 
tonen Schwarzbraun,  sondern  in  einer  Farben- 
fülle, wie  sie  ein  weißer  Menschenleib  nie  auf- 
weist, sieht  sie  mit  kalten  bläulichen  Lufttönen, 
mit  tiefen  warmen  Schatten  und  mit  heißen, 
durchsichtigen  Reflexen,  in  einer  ganz  pracht- 
vollen Plastik,  die  rein  durch  den  farbigen  Reich- 
tum gewonnen  ist.  Auf  großen  Tafeln  hat  er 
auch  Gruppen  solcher  dunkelhäutiger  Menschen 
zusammengestellt.    Man  möchte  beim  Ansehen 
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dieser  Bilder  meinen,  der  Mann  müsse  im 
schwarzen  Erdteil  gelebt  haben  —  er  ist  aber 
nach  Süden  nie  über  den  Gardasee  hinaus- 
gekommen. Die  Umwelt  jener  Gestalten  „in  der 
schattigen  Livree  der  lichten  Sonne  "  zaubert  ihm 
seine  Phantasie  vor.  Als  vor  etlichen  Jahren  auf 
der  Münchener  Oktoberfestwiese  Samoaner  zu 
sehen  waren,  hat  Hüther  auch  eine  Gruppe  samo- 
anischer  Weiber  als  Akte  gemalt,  allerdings  in 
ungeschminkterWahrhaftigkeit, ohne  Verklärung 
durch  jene  Romantik,  die  unsere  Reisenden  den 
Schönen  der  Südsee  so  gerne  andichten.  Kennt 
man  des  Malers  Palette,  so  begreift  man  seine 
Vorliebe  für  die  dunkel  pigmentierten  Körper 
südlicher  Völker  —  seine  Farben  nimmt  er  mit 
Vorliebe  von  der  warmen  Hälfte  des  Spektrums, 
blaue  und  grüne  Töne  wendet  er  nur  sparsam 
an,  dominieren  läßt  er  sie  nie.  Vielleicht  wird 
sich  auch  das  einmal  bei  ihm  wandeln,  sicher 
ist  es  nicht.  Die  koloristische  Besonderheit,  die 
sich  durch  sein  ganzes  bisheriges  Werk  verfolgen 
läßt,  entsprang  ja  doch  wohl  einem  zwingenden 
inneren  Müssen,  wie  seineTechnik,  seine  Stoff- 
wahl, sein  formaler  Stil.  Er  ist  ein  Echter. 
Echt  ist  auch  die  herzerquickende  Naivität, 
mit  der  er  die  Dinge  ansieht  und  wiedergibt. 
Die  Ungeheuerlichkeit  des  „NaivseinwoUens 
aus    Grundsalz"    wäre    unvereinbar    mit    der 
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Gesundheit  dieses  Künstlertemperaments.  — 
Auch  Julius  Hüthers  figürliche  Kompositionen, 
vor  allem  die  seiner  biblischen  Bilder,  sind  von 
einer  kernigen  Naivität.  Da  wirkt  alles  ganz 
ungequält,  die  Lösungen  sind  verblüffend  ein- 
fach und  der  Eindruck  bleibt  doch  stark.  Be- 
tont ist  fast  immer  die  Senkrechte.  Hin  und 
wieder,  wie  in  der  erwähnten  Kreuzigung  und 
dem  eigenartigen  Mönchsbegräbnis,  das  der 
bayerische  Staat  für  die  Pinakothek  erworben 
hat,  schneidet  dann  eine  kräftige  Diagonale  in 
die  Bildfläche  ein.  Mit  Vorliebe  aber  stellt  der 
Maler  seine  Figuren  senkrecht  nebeneinander 
—  in  seiner  Taufe  Christi  etwa,  in  dem  Bilde 
„In  der  Barke",  in  dem  Bilde  mit  den  Berg- 
steigern im  weißen  Sweater  usw.  Seine  neuesten 
Arbeiten,  die  erwähnten  Gruppen  farbiger  Akte 
z.  B.,  auch  die  hier  beigegebene  Skizze  „Frauen- 
raub", zeigen  freilich  wieder,  daß  er  auch  die 
bewegtere  Komposition  nicht  scheut.  Er  hat 
überhaupt  sein  letztes  Wort  natürlich  noch  lange 
nicht  gesprochen.  Wie  seine  Selbstbildnisse,  die 
Bilder  seiner  Mutter,  seines  Bruders  —  das 
letztere  vor  dem  großartigen  Landschaftshinter- 
grunde des  Sarcatales  —  erweisen,  liegt  ihm 
auch  das  Porträt  und  wenn  seiner  Kunst  die 
nötigen  Entfaltungsmöglichkeiten  in  Freiheit  und 
Sonnenschein  werden,  liegt  ihm  vielleicht  noch 
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etwas  ganz  anderes:  die  große  monumentale 
Malerei!  Er  ist  so  oft  groß  im  bescheidenen 
Raum,  daß  man  von  ihm  Größe  sicher  erst  recht 
erwarten  darf,  wo  ihm  breite  Wandflächen  zur 
Verfügung  stehen.  Auch  seine  flüchtigen  kleine 
Entwürfe  bezeugen  dies.  Es  gibt  zahlreiche, 
in  der  Öffentlichkeit  noch  gar  nicht  bekannte 
kleine  Bilder  Rüthers  mit  Köpfen,  Akten,  Land- 
schaften, die  in  sehr  eigentümlicher,  auf  den 
ersten  Blick  kaum  zu  enträtselnden  Technik  mit 
ganz  wenig  trockener  Ölfarbe  auf  die  Blätter 
eines  Zeichenblocks  gemalt  sind  und  einen  er- 
staunlichen Gehalt  an  Stimmung  und  Ausdruck 
haben.  Das  ist  wie  feinste  farbige  Graphik,  voll 
poetischen  Farbenreizes,  erzielt  mit  Mitteln,  auf 
die,  so  einfach  sie  sind,  vor  Rüther  kaum  ein  An- 
derer gekommen  ist.  Rüther  hat  übrigens  auch 
schon  reine  Graphik  geschaffen,  u.  a.  ein  Litho- 
graphien werk,,  Herodias"  für  einen  Berliner  Ver- 
lag —  Sein  Lebensgang  ist  schnell  erzählt ;  er  ist 
einfach,  wie  der  ganze  Mensch.  Julius  Hüther 
wurde  1881  zu  Cannstadt  in  Württemberg  ge- 
boren und  siedelte  schon  ein  Jahr  später  mit 
seinen  Eltern  nach  München  über.  Trotz  der 
einfach  bürgerlichen  Verhältnisse  seines  Eltern- 
hauses empfing  er  in  diesem  mannigfache  künst- 
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lerische  Eindrücke  vom  Vater,  der  sehr  musi- 
kalisch war,  von  der  Mutter,  die  selbst  mit 
Talent  gezeichnet  hat.  Auch  er  selbst  zeichnete 
früh,  mit  Vorliebe  Pferde.  Nachdem  er  die  üb- 
lichen Schulen  hinter  sich  hatte,  trat  er  in  die 
Münchener  Akademie  ein,  um  bei  Professor 
G.  Hackl  nach  der  Natur  zu  zeichnen.  Dann 
kam  er  in  die  Malschule  zu  Löfftz,  dessen  so 
ganz  anders  geartete  Begriffe  vom  Ziel  und 
Wesen  der  Malerei  auf  ihn  freilich  wenig  Ein- 
fluß geübt  haben.  Erst  einige  Jahre  nach  dem 
Abschied  von  der  Akademie  entwickelte  sich 
frei  und  zwanglos  sein  Talent  und  seine  wich- 
tigsten Anregungen  fand  er  in  der  Natur  des 
Sarcatales  bei  Trient,  in  dem  er  sich  seine 
Gattin  holte.  Mit  ihr  schuf  er  sich  in  Vezzano 
sein  Heim.  Seit  1910  etwa  kennt  ihn  die  Welt. 
Die  Münchener  Pmakolhek,  die  Münchener 
Sezessionsgalerie  und  die  Darmstädter  Galerie 
haben  Werke  von  seiner  Hand  erworben  und 
es  gibt  Privatsammler,  die  sich  ganze  Kollek- 
tionen von  Bildern  Hüthers  zulegten. 

Was  er  uns  Alles  noch  zu  sagen  haben  wird, 
läßt  sich  angesichts  der  unruhigen  Impulsivität 
seines  Wesens  nicht  erraten.  Bios  Eins  ist 
sicher:  was  Gutes  wird  es  sein! f  v  o. 
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DER  HAMSTER  UND  DIE  KUNST. 


Es  gibt  Meisler  und  Stümper  auch  beim  I  lam- 
stern.  Der  eine  kauft  in  kleinen  Dosen 
und  ohne  Weitblick.  Aber  das  Genie  hamstert 
alles;  Schmalz,  Pfeffer,  Tee,  Zwirn,  Sauerkraut, 
Briefpapier,  Bleistifte,  es  kauft  auch  Bilder. 

Neben  Schinken  und  Eiern  werden  sie  im 
Keller  oder  in  der  Bodenkammer  verstaut. 

Wie  erhebend  muß  es  für  den  Künstler  sein, 
sein  Werk  in  festen  kapitalkräftigen  Händen 
zu  wissen  und  in  Nachbarschaft  mit  so  geschätz- 
ten Werten!  Du  bist  der  Mühe  überhoben,  das 
Bild  Jahr  für  Jahr  für  die  Ausstellungen  zu  ver- 
packen und  zu  versenden.  Alles  wird  gekauft. 
Und  wie  schön,  daß  es  dann  so  spurlos  ver- 
schwindet. Du  hast  keine  Verantwortung  weiter, 
weder  die  Wirkung  auf  das  Volk,  auf  die  Mu- 
seurasbesucher,  braucht  dich  zu  beunruhigen, 
noch  die  auf  die  heranwachsende  Jugend.  Wie 
fatal  war  es  für  einen  Künstler,  sein  schwaches 
Jugendwerk  immer  und  immer  wieder  im  Mu- 
seum sehen  zu  müssen.  Wer  malt  heute  noch 
für  die  Allgemeinheit,  für  das  Volk?  Man  malt, 
um  sich  für  den  Erlös  das  nötige  Fett  und 
Fleisch  kaufen  zu  können.  Wäre  es  nicht  ein- 
facher, den  Preis  überhaupt  in  Naturalien  aus- 
zudrücken? Etwa  das  Bild  kostet  zehn  Kilo 
Speck,  jenes  ist  für  eine  Mastgans  zu  haben. 


Der  Hamster  hat  der  Kunst  einen  neuen  Auf- 
schwung gebracht.  Oder  wenigstens  dem  Geld- 
beutel der  Künstler.  Man  müßte  den  Tipp  für 
die  Zukunft  festhalten.  Akademien  zu  gründen 
oder  Stiftungen  für  staatliche  Ankäufe  auf  Aus- 
stellungen, das  ist  nicht  der  richtige  Weg,  der 
jungen  Kunst  zu  helfen.  Man  drohe  mit  einer 
neuen  Steuer  auf  Kapitalzuwachs,  auf  Wert- 
papiere oder  ähnliches,  und  es  wird  ein  Wett- 
bieten um  die  Bilder  einsetzen.  Selbst  wenn 
die  Preise  vorübergehend  steigen,  was  hat  der 
Hamster  dabei  zu  riskieren?  Zahlt  er  das  Kunst- 
werk mitNahrungsmitteln,  so  ist  dasBild  ebenso 
viel  wert  wie  zehn  Kilo  Speck.  Wer  will  da, 
wenn  der  Preis  der  Fette  wieder  sinkt,  einen 
Vermögenszuwachs  nachrechnen? 

Ich  finde  diese  Hamsterei  gar  nicht  so  übel, 
jedenfalls  der  Kunst  und  dem  Künstler  nicht 
abträglicher  als  der  frühere  Zustand,  da  der 
Maler  seine  Bilder  in  seinem  eigenen  Atelier 
aufspeichern  mußte,  ein  unfreiwilliger  Hamster 
mit  eigenen  Erzeugnissen.  .  .  .    anton  jaumann. 

^Joch  immer  sind  Besitz  und  Kultur  getrennte  Gu- 
ll ter.  Der  Besi^  ohne  Kullur  jagt  dem  Vergäng- 
lichsten im  Leben  und  in  der  Kunst  nach.  Wie  sieht 
es  in  den  Seelen  und  deshalb  in  den  Wohnungen 
unserer  Wohlhabenden  aus  ?  .  .  .  ALFRED  LICHTWARK. 
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DEKORATIVE  RADIERUNGEN  VON  EMIL  ORLIK. 


Radierungen,  sagt  man,  gehören  in  die  Mappe, 
doch  nicht  an  die  Wand.  Wie  sehr  das 
ein  Vorurteil  ist,  mag  unter  anderm  ein 
Blick  auf  eines  der  großen  Blätter  von  Orlik 
lehren,  auf  den  Michel  Angele  zum  Beispiel 
mit  dem  gewaltigen  Sturz  der  Kontur  von  dem 
erhabenen  Haupte  bergab.  Aber  freilich  muß 
der  Künstler  wissen,  was  er  unternimmt,  wenn 
er  mit  Schwarz  auf  Weiß  Bilderscheinungen 
hervorbringen  will,  die  über  die  Breite  eines 
Zimmers  hin  wirken  und  dem  Auge  unmittel- 
bar als  Einheit  faßbar  sein  sollen.  Der  Begriff 
des  „Dekorativen"  ist  bei  uns  in  Deutschland 
zunächst  als  Widerspruch  gegen  einen  aus  Rand 
und  Band  geratenen  Naturalismus  festgestellt 
worden;  er  war  also  Tendenz,  und  als  solche 
mißverstand  er  sich  im  ersten  Eifer  selbst;  er 
mußte  sich  erst  klären  und  mußte  erkennen, 
daß  seine  Prinzipien  —  der  Schmückung,  des 
Gleichgewichts,  der  Einheit  —  nicht  das  Gesetz 


einer  neuen  Kunst  ausmachten,  sondern  jeder, 
die  den  Namen  verdient. 

Orlik  hat  diesen  Prozeß  in  fast  exemplari- 
scher Weise  mit-  und  durchgelebt.  Er  gehört 
nicht  zu  den  Künstlern,  die,  nach  einem  grimm- 
lächelnden Wort  des  alten  Schadow,  „sich  det 
Malen  anjewöhnt  haben";  ihm  sind  Stift  und 
Pinsel  so  natürlich  wie  seine  Finger,  und  künst- 
lerisch zu  produzieren,  ist  ihm  so  mitgeboren 
wie  das  Atmen.  Und  also  lernt  er  schaffend, 
schafft  lernend,  und  lernt  und  schafft  auch  noch, 
wenn  er  irrt.  Er  war,  wie  denn  sein  Name  mit 
den  ersten  Plakaten,  mit  der  Erneuerung  des 
Holzschnitts,  der  Lithographie,  der  Radierung 
verknüpft  ist,  auch  unter  den  Ersten,  die  eine 
dekorative  Kunst  versuchten.  Die  Japaner  und 
die  Chinesen,  vorher  aber  schon,  zugleich  Gift 
und  Gegengift,  der  große  Brueghel  hatten  ihn 
die  dekorative  Fläche  gelehrt.  Seine  echte 
Produktivität  indessen  half  ihm,  auszuscheiden. 
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was  Irrtum  in  dieser  ganzen  vorgefaßten  Mei- 
nung war;  seine  Unermüdlichkeit  im  Sehen  und 
Bilden  führte  ihn  wieder  und  immer  wieder  zur 
Natur.  Und  hierbei  war  es,  wo  ihm  gerade  die 
Radierung  willkommen  sein  mußte,  als  ein 
Mittel,  das  zugleich  von  selbst  die  Natur  sucht 
und  vermöge  seines  Rhythmus  von  Dunkel  und 
Hell,  von  Linie  und  Fläche  dekorative  Wir- 
kungen anbietet.  Orlik  ist  zudem  ein  hand- 
werklicher  Meister    im   alten,    schönen   Sinn. 


BILDNIS   .GRAFIN  ZU  RANTZAUc  19ir. 


Jede  Technik  als  solche  ist  seiner  Hand  erfreu- 
lich, er  beherrscht  sie,  er  erweitert  sie.  Er 
modelliert  im  Schabkunstblalt  mit  dem  Wieg- 
eisen frei  in  die  Platte,  er  druckt  selbst  oder 
leitet  den  Druck  mit  genauer  Angabe.  So  sind 
diese  starken,  schönen,  vollklingenden  Blätter 
entstanden,  auf  denen  die  Techniken  —  Ra- 
dierung, kalte  Nadel,  Schabkunst,  Aquatinta  — 
sich  mischen,  weil  ihnen  als  das  zu  Erreichende 
die  Lebenserscheinung  vorschwebt,  und  dabei 
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doch,  sich  wechselseitig  stützend,  aufs  feinste 
zum  geplanten  Klange  abgewogen  sind;  Por- 
träts nach  der  Natur,  nicht  bloß,  wie  man  es 
nennt,  ähnlich,  sondern  überzeugend  wahr,  wie 
das  der  Gräfin  Rantzau,  voll  menschheitlichen 
Adels;  synthetische  Porträts,  aus  allem  über- 
lieferten Material  gewonnen  wie  der  Bach,  zu 
dessen  Hand  Konrad  Ansorge  die  seine  als 
Modell  herlieh,  ein  Bild  des  größten  deutschen 
Kunstschöpfers,  das  würdig  ist,  Überlieferung 
zu  werden,  eine  Intuition  ohne  Eitelkeit,  ohne 
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Übertreibung  aus  wirklich  frommer  Verehrung 
geboren;  freie  graphische  Umsetzungen  von 
Gemälden  wie  der  Michel  Angelo  nach  dem  be- 
rühmten, dem  Vasari  zugeschriebenen  Bilde  in 
den  Uffizien;  und  Landschaften,  worunter  die 
köstlichen  Blätter  aus  dem  Orient,  Abschriften 
nach  der  Natur,  aber  doch  nicht  bloß  durch  den 
„Ausschnitt"  komponiert,  sondern  durch  das 
Licht  und  den  Schatten,  durch  den  Wind,  durch 
den  Himmel,  und  dabei  phantastisch  wie  Szenen 
aus  Opern,  die  es  nicht  gibt.  .  .  moritz  heimann. 
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HAUSMODELLE  VON  PROF.  EMANUEL  v.  SEIDL. 


Es  hieße  wohl  Eulen  nach  Athen  tragen,  wollte 
man  über  E.  v.  Seidls  Werden  als  Künstler 
in  diesen  Heften  viel  Worte  machen.  Daß  er 
auch  in  dieser  eisernen  Zeit  nicht  rastet,  be- 
zeugen einige  neue  Planungen.  Sie  tragen  das 
Zeichen  dieser  schweren  Tage  nur  darin,  daß  sie 
nicht  bis  in  die  letzten  Feinheiten  Gestaltetes 
vorführen.  Man  gewinnt  einen  Einblick  in  ein 
Schaffen,  dem  erst  friedlichere  Zeiten  die  Krone 
der  Vollendung  schenken  können.  Der  Ausblick 
auf  Seidls  liebevolle  Durchbildung  des  Innen- 
raumes bleibt  diesmal  verwehrt.  Dafür  kann  ent- 
schädigen, daß  sich  ein  Ausschnitt  aus  einem 
reichen  Arbeitsfelde  bietet,  der  gerade  dadurch, 
daß  das  zukünftige  Weiterwachsen  nur  geahnt 
werden  kann,  besonders  reizvoll  erscheint.  — 
Seidl  sind  große  monumentale  Aufgaben  zuge- 
fallen, seine  Lösungen  waren  ihrer  würdig.  Aber 
er  hat  sich  nicht  an  sie  verloren.  Er  blieb  dem 
Problem  der  Wohnhausfrage  treu  und  hat  sich 
um  ihre  kleinsten  Lösungen  immer  großzügig 
gestaltend   bemüht.     Er   gehört   nicht   zu  den 
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Neuerern  um  jeden  Preis,  noch  weniger  ist  er  ein 
schwächlicher  Eklektiker.  Wo  es  ihn  drängt 
historischen  Reminiszenzen  nachzugeben,  zei- 
gen sie  nur  die  Tonart  an,  in  welcher  das  ganze 
Werk  erklingen  soll.  Er  selbst  schrieb  einmal, 
er  sei  durchs  Betrachten  guter  Beispiele  in  der 
Situation  Architekt  geworden.  Ein  doppeltes 
Bekenntnis,  zur  Tradition  und  zur  Notwendig- 
keit des  Zusammenhangs  alles  architektonischen 
Gestaltens  mit  der  Umgebung.  Wie  der  Künstler 
letzteren  zu  wahren  weiß,  zeigen  erneut  die  hier 
wiedergegebenen  größeren  Landsitzentwürfe. 
Seidls  Kunst  geht  aufs  Malerische.  Aber  dieses 
eint  Grundriß  und  Aufbau  zu  einer  Harmonie, 
die  nur  dort  sich  finden  kann,  wo  jener  nicht  ein 
Ding  an  sich  ist,  bei  dem  Reißschiene  und  Zirkel 
Gevatter  gestanden.  Die  beiden  mitgeteilten 
Grundrisse  zeigen  die  jedem  Schabionisieren 
abgewandte  Art  des  Architekten.  In  voller,  ge- 
schlossener Form  betont  der  eine  scharf  die 
Wesensart  der  zukünftigen  Bewohner  durch  den 
tiefer  gelegten  charakteristischen  Musikraum. 
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Hausmcdelle  von  Prof.  Emanuel  v.  Seidl. 


PROFESSOR  EMANUEL  V.  SEIDL— MÜNCHEN. 


Dessen  Verbindung  mit  dem  Garten  eint  Kunst 
und  Natur;  unwillkürlich  tauchen  Bilder  edler 
Geselligkeit  vor  dem  Geiste  auf.  Die  gewölbte 
Diele,  ein  Verbindungsflur  ohne  jedes  Spielen 
mit  anderen  Raumgedanken,  unterstreicht  eine 
Symmetrieachse,  die  im  vorspringenden  Trep- 


>  MODELL  EINES  KLEINEN  LANDHAUSESc 


penaufgang  ausklingt.  Zweckmäßig  ordnet  sich 
diesem  Grundgedanken  die  übrige  Raumglie- 
derung unter.  Ein  ganz  anderer  Gedanke  be- 
herrscht den  zweiten  Grundriß.  Ein  größerer 
Mittelbau  ist  allein  hochgeführt  und  umschließt 
alle  die  Räume,  welche  dem  engeren  Familien- 
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kreise  dienen  sollen.  Symmetrisch  greifen  An- 
bauten für  Hauswirtschaft  und  Fremdenzimmer 
wie  Fühler  in  die  Außenwelt.  Beide  sind  ein- 
geschossig ;  außen  mit  der  Eingangsseite  zu  einer 
wirkungsvollen  Gruppe  zusammengeschlossen, 
fUeßen  sie  innen  mit  dem  Hauptbau  in  einen  har- 
monischen Dreiklang  zusammen,  dereine  Fülle 
von  Reizen  umschließt.  Das  trauliche  Damen- 
zimmer und  das  mit  dem  Garten  verbundene 
Speisezimmer  er- 
öffnen mit  den 
fein  durchdachten 
Ecklösungen  die 
schönsten  Mög- 
lichkeiten für  die 
innere  Durchbil- 
dung. —  Kein  Zu- 
fall istes,daßSeidl 
gerade  bei  solchen 
kleineren  Anlagen 
einer  symmetri- 
schen Geschlos- 
senheit gern  folgt. 
Das  grenzt  sein 
malerisches  Emp- 
finden scharf  von 
dem  nur  aufs  bild- 
mäßiggcstellteab. 
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läßt  eine  dem  Schaffen  der  deutschen  Barock- 
meister verwandte  Saite  erklingen.  Hinter  dem 
Lebenden  und  den  Vergangenen  taucht  hier  das 
Problem  der  Goetheschen  inneren  Form  auf, 
das  im  bescheidensten  Wohnhausgebilde  leben- 
dig ist,  um  von  der  Meisterhand  herausgehoben, 
vom  Unkundigen  verschleiert  oder  zerdrückt  zu 
werden.  Die  Beherrschung  aller  neuzeitlichen 
Errungenschaften  komfortablen  Wohnens  än- 
dert daran  nichts. 
Daß  Seidl  in  vol- 
lendeter Form 
über  diese  ver- 
fügt, zeichnet  ihn 
nicht  vor  anderen 
aus.  Das  gestei- 
gerte kulturelle 
Empfinden  ist  es, 
das  seine  Werke 
ausderMasse  her- 
aus hebt.  Es  ver- 
leiht ihnen  jenen 
Reiz,  der  unbe- 
rührt vom  Alltags- 
lärm so  oft  aus  dem 
Schaffen  der  Ver- 
gangenheit spricht. 
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DIE  BILDENDE  KUNST  NACH  DEM  KRIEGE. 

VON  BILDHAUER  ERICH  STEPHANI. 


^(inem  unvermeidlichenübel 
kann  man  auf  die  ver- 
schiedenste Weise  begeg- 
'nen,  z.  B.  so,  daß  man 
isich  einredet,  es  könne 
diese  oder  jene  günstigen 
\^  Begleit  -  Erscheinungen 
hervorrufen.  Und  so 
lange  solche  Tröstungen  nicht  den  erlaubten 
Grad  einer  Selbstsuggestion  überschreiten,  wie 
sie  selbst  der  Kräftigste  im  Leiden  nicht  ent- 
behren kann,  sind  sie  menschlich  und  liebens- 
würdig. Der  ferner  Stehende  freilich  wird  gleich- 
wohl einen  Zeilpunkt  wahrnehmen,  in  dem  jene 
geistige  Arzenei  dem  kranken  Bruder  anfängt, 
schädlich  zu  werden  und  dem  Fortgang  seiner 
Genesung,  dem  Übertritt  in  wieder  normalere 
Lebensbedingungen  hinderlich  zu  sein.  —  In  die- 
sem Falle  wird  sich  mancher  Denkende  denen 
gegenüber  befinden,  die  das  nicht  enden  wollende 
europäische  Blutbad  als  den  Kaufpreis  einer 
geistigen  Erneuerung  betrachtet  wissen  wollen, 
die  ohne  dieses  Ereignis  nie  oder  wenigstens 
nicht  in  absehbarer  Zeit  hätte  eintreten  können. 
Je  nach  dem  Weltbild,  zu  dem  man  fähig  ist, 
wiegt  man  sich  in  der  Hoffnung  auf  neuerworbe- 
ne, gestaltende  Kräfte,  die  die  Physiognomie  der 
Gesellschaft  durchgreifend  verändern,  ihr  mit 
einem  Schlage  einen  ganz  neuen  und  unerwar- 
teten Ausdruck  verleihen  sollen.  Man  spricht  von 
einer  zu  erwartenden  Erneuerungdes  ethischen, 
religiösen,  des  sozialen  Zustandes,  von  einer  Be- 
reicherungder  empirischen  Wissenschaften  durch 
den  Krieg.  Man  erhofft  von  ihm  eine  Befruchtung 
der  künstlerischen  Produktion  als  dem  sichtbaren 
Niederschlag  des  „großen  Erlebnisses". 

So  sehr  wir  alle  wünschen  müssen,  daß  diese 
Hoffnungen  sich  zum  Segen  der  Allgemeinheit 
und  einer  glücklicheren  Zukunft  der  Menschheit 
erfüllen  mögen,  so  sind  doch  die  Anzeichen, 
die  speziell  für  eine  Förderung  der  bildenden 
Kunst  durch  den  Krieg  sprechen ,  bis  jetzt 
äußerst  gering.  Was  man  bis  heute  zu  sehen 
bekommen  hat,  sind  summa  summarum  mehr 
oder  weniger  impressionistisch  gehaltene,  bei- 
läufige Notierungen  aus  dem  kriegerischen  All- 
tagsleben, häufig  nicht  übel  gelungen,  die  aber 
doch  in  der  Mehrzahl  in  etwas  schematischer 
Weise  die  altbekannte  Form  an  den  neuen 
Gegenstand  herantragen  und  so  weder  das 
künstlerische  Schaffen  bereichern,  noch  auch 


da,  wo  die  kriegerische  Note  entschieden  her- 
vortritt, ein  weiteres  Pubhkum  befriedigen,  das 
mit  Recht  aus  erster  Quelle  schöpfen  will  und 
die  authentische  Photographie  bevorzugt.  Nir- 
gends, soweit  uns  bekannt  geworden,  begegnen 
wir  einem  Bildwerk,  in  dem  eine  speziell  krie- 
gerische Emotion  zu  neuen  Sichtbarkeiten  und 
fruchtbaren  bildnerischen  Ansätzen  geführt 
hätte.  Auch  die  Karikatur  hat  nichts  hervor- 
gebracht, was  man  nicht  schon  in  Friedenszeiten 
gesehen  oder  zu  sehen  erwartet  hätte. 

Wenn  der  Krieg  wirklich,  wie  man  von  allen 
Seiten  zu  beteuern  nicht  müde  wird,  eine  so 
innige  Herzensangelegenheit  der  beteiligten  Völ- 
ker ist,  so  muß  es  befremden,  daß  er  auf  ein 
Geistesgebiet,  das  im  Leben  Aller  von  jeher 
einen  so  großen  Raum  eingenommen  hat,  so 
wenig  evokatorisch  zu  wirken  vermag,  daß  der 
gegebene  Indikator  der  großen  und  nachhaltigen 
Bewegung  der  Kollektivseele  mit  dem  Einsetzen 
des  behaupteten  ethischen  Massenerlebnisses 
plötzlich  nichts  mehr  registrieren  will,  daß  uns 
im  Gegensatz  zu  allen  früheren  Kriegsepochen 
kein  Phidias,  kein  Michelangelo  kein  Velasquez 
oder  Rubens,  kein  Meissonnier,  Wereschtscha- 
gin,  oder  Menzel  —  und  wenn  auch  nur  dem 
Grade  nach  —  entstehen  will.  Es  muß  befrem- 
den, daß  die  bildende  Kunst  dem  kriegerischen 
Ereignis  im  Grunde  so  vollkommen  wesens- 
fremd und  uninteressiert  gegenübersteht,  daß 
das  „große  Erlebnis"  auch  nicht  eine  bildne- 
rische Seele  zu  kriegerischem  Pathos  größten 
Stiles  entzündet  hat.  — 

Die  mangelnde  Bildhaftigkeit  des  modernen 
Schlachtfeldes  und  das  durch  die  Mechanisie- 
rung der  Kriegstechnik  bedingte  Unsichlbar- 
werden  der  individuellen  körperlichen  Leistung 
mögen  viel  zu  dieser  Teilnahmlosigkeit  des 
künstlerisch  beobachtenden  Auges  beitragen. 
Allein,  es  bliebe  dochnochimmer  Außerordent- 
liches genug,  um  den  Jäger  auf  Kriegsmotive 
auf  seine  Kosten  kommen  zu  lassen,  brennende 
Dörfer,  Kavallerieangriffe,  Feldherrnzusammen- 
künfte ,  Überschwemmungen ,  Verwüstungen, 
Luft-,  Licht-  und  Seekämpfe.  An  allen  diesen 
Dingen  ist  die  bildende  Kunst  bis  jetzt  relativ 
teilnahmlos  vorübergegangen.  Ein  neues  Be- 
tätigungsgebiet, oder  wohl  gar  ein  gewaltsamer 
Anstoß  zur  Rückkehr  in  naturalistischere 
Bahnen  als  sie  sie  vor  dem  Kriege  wan- 
delte, ist  ihr,  entgegen  den  Hoffnungen  vieler. 


Die  bildende  Kund  nach  dem.  Kries^e. 
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aus  dem  neuen  Erlebnis  nicht  entstanden.  — 
Wer  näher  zusieht  und  die  Entwicklung  der 
bildenden  Kunst  in  den  letzten  Jahrzehnten  vor 
dem  Krieg  ins  Auge  faßt,  wird  freilich  bald  ge- 
wahr, warum  sich  diese  Hoffnungen  bis  jetzt 
nicht  erfüllen  konnten  und  sich  voraussichtlich 
auch  nach  dem  Kriege  vorerst  nicht  erfüllen 
werden.  Die  große  Linie  künstlerischen  Den- 
kens, vom  Realismus  der  70er  Jahre  bis  auf 
unsere  Tage,  ist  gekennzeichnet  durch  das  Her- 
vortreten eines  entschiedenen  Forschungscha- 
rakters. Wenn  man  die  gesamten  Bestrebungen 
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dieser  Zeit  in  ein  Wort  zusammenfassen  will, 
so  kann  man  etwa  sagen :  Sie  galten  der  Kon- 
stituierung des  bildnerischen  Gegenstan- 
des. —  Die  realistische  Methode  hatte  ver- 
geblich versucht,  dem  Naturbild  das  Ausdrucks- 
geheimnis zu  entreißen.  Man  hatte  sich  müde 
getrieben  an  anatomischen  Zergliederungen,  an 
Forschungen  über  die  naturwissenschaftlichen 
Bedingungen,  unter  denen  ein  Ausdruckskom- 
plex in  der  Natur  hervortritt.  Die  Hoffnung, 
es  möchte  sich  durch  eine  rein  auf  Quantität 
gestellte  wissenschaftliche  Abstraktion  ein  Weg 


Die  bildende  Ktmst  nach  dem  Kriege. 
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ergeben,  um  aus  verwandten  natürlichen  Aus- 
druckseinheiten ein  ästhetisches  Substrat,  einen 
bildnerischen  Typus  zu  gewinnen,  hatte  sich  als 
trügerisch  erwiesen.  —  Das  Hereintragen  ma- 
thematischer Zuordnungsgesetze  an  die  ästhe- 
tische Gruppierung  setzte  eine  unbegreifliche 
Abhängigkeit  zweier  a  priori  unvergleichbarer 
Gebiete  anschaulicher  Bestimmtheit  und  be- 
friedigte nur  die  mystisch  angelegten  Gemüter, 
traf  überdies  nur  einen  kleinen  Teil  der  Aus- 
drucksfärbungen des  Wirklichen.  Das  Natur- 
bild blieb  nach  wie  vor  für  den  ästhetischen 
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Beobachter  eine  unbefriedigte  Forderung;  man 
fühlte ,  der  Gott  war  gegenwärtig  und  man 
konnte  ihn  doch  nicht  deutlich  erkennen.  Durch 
das  Versagen  aller  Mittel,  den  Geist  zu  zitieren, 
wurde  das  Problem  nur  um  so  dringlicher,  das 
Bewußtsein  von  dem  Vorhandensein  eines  bild- 
nerischen Gegenstandes  als  einer  durch  den 
Künstler  zu  interpretierenden  geistigen  Tat- 
sache ging  aus  diesen  mißglückten  Versuchen 
nur  um  so  gestärkter  hervor.  Man  besann  sich 
auf  die  primitiven  Regelnder  realistischen  Kom- 
position und  erkannte  in  der  Ausbildung  einer 
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in  den  Anfängen  stecken  gebliebenen  geistigen 
Disziplin,  die  sich  mit  solchen  Zuordnungsregeln 
beschäftigt,  den  richtigen  und  einzigen  Weg  in  das 
Gebiet  der  echten  künstlerischen  Anschauung. 
Die  bildnerische  Tat,  die  sich  bisher,  in  der 
realistischen  Kunstweise,  im  wesentlichen  auf 
die  Bestimmung  der  Begrenzung  und  auf  eine 
ganz  summarische  Gruppierung  des  Naturaus- 
schniltes  beschränkte,  —  diese  Tat  sollte  auf 
einmal  viel  bestimmender,  mächtiger  und  orga- 
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nisierender  hervortreten.  Die  Differenzierung 
des  Ausdrucksfeldes  nach  Teileindrücken  sollte 
möglichst  gesteigert,  die  Fähigkeit  der  Bewer- 
tung derselben  in  Bezug  auf  das  Ganze  sollte 
gehoben  werden.  Die  Frage,  ob  an  einem  ge- 
gebenen Naturgegenstand,  an  einer  bestimmten 
Stimmung  des  Geistes  vor  der  Natur  überhaupt 
Sehvorstellungen  und  Verwandtes  eine  ent- 
scheidende Rolle  spielen,  und  welches  denn 
zur  Hervorbringung  eines  bestimmten,  gegebe- 
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nen  Eindrucks  die  notwendigen  und  unentbehr- 
lichen bildnerischen  Daten  sind,  diese  Frage 
wurde  für  die  nachrealistische  Zeit  richtung- 
angebend. Sie  setzt  voraus,  die,  wenn  auch  nicht 
in  so  abstrakter  Form  ausgesprochene  Erkennt- 
nis, daß  das  Kunstbild  nicht  ein  empirischer 
Abklatsch,  sondern  eine  Konstruktion  a  priori 
nach  Ausdruck,  also  eine  übersinnliche  An- 
schauung ist;  daß  der  bildnerische  Gegen- 
stand die  konstruktive  Regel  ist,  nach  der  wir 
anschauliche  Elemente  zu  einem  Ensemble  zu- 
sammenfügen, in  dem  alles  Sichtbare  nur  durch 
die  Beziehung  auf  die  Einheit  des  Ausdrucks 
zu  einer  Bestimmtheit  wird. 

Es  versteht  sich,  daß  durch  diese  Problem- 
stellung das  künstlerische  Arbeitsprogramm  auf 
eine  Ebene  gestellt  wird,  in  der  das  Naturvor- 
bild nur  mehr  als  das  unentbehrliche  Objekt 
einer  analysierenden  Untersuchung  interessiert. 
Durch  die  Verlegung  des  zuordnenden  Gedan- 
kens in  eine  Geistessphäre,  deren  man  sich 
bisher  kaum  bewußt  geworden  war,  geschweige 
denn,  daß  man  sie  zum  Gegenstand  einer  be- 


sonderen Schule  der  Urteilskraft  gemacht  hätte, 
war  man  zunächst  auf  methodische  Übungen 
angewiesen,  der  jedes  beliebige  Objekt  will- 
kommen sein  mußte,  das  durch  einfache  und 
kräftig  sprechende  Ausdrucksbeziehungen  sich 
dem  neuen  Untersuchungsprogramm  empfahl. 
Man  wünschte  nicht  Naturgegenstände,  sondern 
Erkenntnisse  über  Naturgegenstände  zu  über- 
mitteln. Es  setzte  diejenige  Periode  des  Kunst- 
schaffens ein,  während  welcher  die  Gegenwart 
nur  ganz  konkreter  ästhetischer  Beziehungen 
im  Anschauungsbild  dieses  zum  Gegenstand 
der  künstlerischen  Interpretation  geeignet  er- 
scheinen ließen,  und  in  der  alle  weltanschau- 
liche Stellungnahme  des  Künstlers  oder  des 
Publikums  zu  dem  gewählten  Gegenstand  zu- 
rücktreten mußten.  Wo  immer  durch  die  Kon- 
stellation eines  räumlich  Mannigfaltigen  dem 
sehenden  Geist  die  Überzeugung  einer  über- 
sinnlichen Bestimmtheit  entsteht,  da  ist  das 
Material  für  die  künstlerische  Leistung,  da  ist 
ein  Gegenstand  der  Darstellung  gegeben. 
In  dieses  Stadium  von  Wissenschaftlichkeit 
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und  verhältnismäßiger  Uninteressiertheit  am 
Naturgegenstand  war  die  bildende  Kunst  mit 
dem  Verlassen  des  Realismus  eingetreten,  und 
in  diesem  Stadium,  wenn  auch  um  einiges  vor- 
gerückt ,  finden  wir  sie  beim  Ausbruch  des 
Krieges.  Noch  kaum  war  das  neue  Programm 
zum  Gemeingut  aller  Begabten  geworden.  Ein 
allgemeiner  Zug  nach  Methodik  war  das  Kenn- 
zeichen aller  ernsten  künstlerischen  Forscher, 
Man  fühlte  sich  am  Anfang  eines  langen  Weges, 
von  dem  man  wußte,  er  führt  zum  Tempel. 
Man  war  schweigsam,  geduldig,  entsagend,  sach- 
lich. Man  hatte  von  vorne  anfangen,  vieles 
Gewußte  vergessen,  vieles  Vergessene  wieder 
bewußt  machen  müssen.  Man  hatte  noch  eben 
die  zur  Verfügung  stehenden  Kunstmittel  revi- 
diert und  war  noch  kaum  über  die  Übung  der 
optischen  Gegensätze  hinaus.  Man  hatte  sich 
eben  zu  der  Erkenntnis  durchgerungen,  daß  es 
mit  der  quantitativen  Vollständigkeit  auch  der 
gut  beobachteten  Einzelkontraste  nicht  getan 
ist.  Man  hatte  die  Kinderkrankheit  der  mög- 
lichst leuchtenden  Farben  soeben  erst  über- 
wunden. Man  wagte  kaum  erst  an  ruhenden 
Beispielen  mit  sicherem  und  starkem  Ausdrucks- 
gehalt  die   Ausdrucksgebiete    zu    vergrößern. 


immer  bemüht,  nicht  ins  Vage  zu  fallen.  Die 
konkretesten  Beispiele  einer  natürlichen  Aus- 
druckseinheit waren  soeben  erst  einigermaßen 
allgemein  gültig  „gelöst"  worden,  Cezanne, 
Van  Gogh  wurden  bestätigt.  Einige  Kühne 
wagten  sich  an  die  Gestaltung  abstrakterer  in- 
nerer Gesichte  und  brachten  Dinge ,  die  bei 
aller  Fragwürdigkeit  und  mangelnder  suggesti- 
ver Kraft  doch  insofern  dem  allgemeinen  Strome 
der  Forschung  folgten,  als  auch  sie  aus  der  un- 
mittelbar gegebenen,  sinnlich -konkreten  Er- 
scheinung als  aus  der  Quelle  der  übersinnlichen 
Zuordnung  ihre  Erkenntnisse  schöpften.  Das 
Aufdecken  jener  geheimnisvollen  Beziehungen 
verschafft  selbst  der  einfachsten  ornamentalen 
Zuordnung  den  Charakter  einer  überempirischen 
Erläuterung  einer  gegebenen  Figur,  einer  Er- 
kenntnisse vermittelnden  Geisteshandlung.  — 
Dies  ist  der  Geist,  der  die  bildende  Kunst- 
übung in  den  Kulturländern  und  nicht  zuletzt 
in  Deutschland,  vor  dem  Kriege  beherrschte. 
Das  Naturobjekt  interessiert  nur  insofern,  als 
es  einen  Fall  darstellt,  an  dem  die  stille  Geistig- 
keit der  Welt  sich  demonstrieren  läßt.  Der 
vorkriegerische  Künstler  tut  dies  mit  einer  Art 
religiöser  Gewissenhaftigkeit.    Das  „große  Er- 
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lebnis"  ist  für  ihn,  zu  sehen,  daß  so  etwas  mög- 
lich ist.  Und  er  bereitet  sich  auf  höhere  Er- 
scheinungen. Wird  der  Krieg  sie  ihm  bringen? 
Die  bisherigenErfahrungensprechendagegen. 
Dagegen  spricht  auch  der  geschilderte,  durch 
den  Krieg  rein  äußerlich  unterbrochene  Ent- 
wicklungsgang, dagegen  das  noch  lange  nicht 
genügend  geschulte  übersinnliche  Anschauungs- 
verraögen,  das  im  Stande  sein  müßte,  einen 
verhältnismäßig  abstrakten  Gegenstand,  wie 
etwa  eine  historische  Szene  auf  dem  Schlacht- 
felde mit  allen  den  mannigfachen  geistigen  Be- 
ziehungen zwischen  den  auftretenden  Personen, 
auf  eioe  Bildvorstellung  im  Sinne  des  vorkrie- 
gerischen Kunstprogrammes  zu  bringen.  Es  ist 
nicht  abzusehen,  warum  für  die  bildende  Kunst 
in  dem  Entwicklungsstadium  und  mit  den  Idea- 
len, wie  wir  sie  beim  Ausbruch  des  Krieges  an 
ihr  bemerken,  das  Schlachtfeld,  das  Lazarett, 
der  Leichnam  am  Wege,  das  Soldatengrab,  die 
Züge  Frierender,  Hungernder,  Trauernder,  die 
Gruppen  singender,  spielender,  schlummernder 
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Soldaten,  warum  alle  diese  Dinge,  die  uns  der 
Krieg  beschert,  und  aus  denen  vielleicht  die 
Dichtung  ihre  Anregungen  nehmen  mag,  eine 
besondere  Fundgrube  für  den  vorkriegerischen 
bildenden  Künstler,  wie  wir  ihn  sehen,  dar- 
stellen sollten  —  dessen  Erschütterungen  aus 
einer  so  ganz  anderen  Welt  stammen.  Denn  hier 
ist  nicht  die  Rede  von  einem  impressionistisch 
zurechtgemachten  Naturabklatsch  mit  theatra- 
lischer Gruppierung,  wie  uns  die  nachkriege- 
rische Zeit  sie  weder  zum  Beifall  der  Künstler, 
noch  zur  ehrlichen  Zufriedenheit  der  Auftrag- 
geber sicherlich  bescheren  wird.  Hier  ist  die 
Rede  von  jenen  stillen,  ernsten,  in  sich  ruhen- 
den Gebilden,  in  denen  die  Bedingungen  reali- 
siert sind,  unter  denen  das  sehende  Bewußtsein 
die  übersinnliche  Einheit  erfaßt  und  einem 
Grade  von  Gewißheit  als  dem  Zielpunkt  der  kom- 
positorischen Tätigkeit  entgegenführt,  wie  wir 
sie,  freilich  unter  Zugrundelegung  einer  ganz  an- 
deren synthetischen  Einheit,  der  geometrischen 
Abhängigkeit  zusprechen,    (schluss  siehe  s   115). 
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US  der  Psychoanalyse  eröff- 
neten sich  uns  Wege,  die  un- 
'sere  Einsichten  über  das 
Unterbewußtsein  wesentlich 
förderten.  Noch  hat  man 
diese  Einsichten  nur  ver- 
.  einzelt  zu  einer  grundsätz- 
lichen Aufklärung  über  das  Wesen  des  Kunst- 
schaffens verwertet.  Es  konnte  sich  zunächst 
nur  um  Versuche  in  dieser  Richtung  han- 
deln. —  Besonders  wertvolle  Ergebnisse  für 
das  Verständnis  des  Unterbewußten  haben  die 
Erforschungen  und  Deutungen  der  Träume  er- 
geben. Mit  Recht  sagt  Freud:  „Der  Traum 
ist  die  Via  regia  zumUnbewußtsein".  Er  unter- 
schied beim  Traum  den  offenkundigen  (mani- 
festen) Inhalt  vom  verborgenen  (latenten)  In- 
halt und  kam  zum  Schluß,  daß  der  latente  In- 
halt des  Traumes  immer  eine  Wunschtendenz 
umfasse.  —  Ich  will  zur  Verständlichung  ein 
von  ihm  erzähltes  einfaches  Beispiel  mitteilen, 
das  humoristisch  anmutet.  Freud  hatte  einer 
Patientin  seine  Lehre  vorgetragen,  daß  jeder 
Traum  eine  Wunscherfüllung  einschUeße.  Sie 
widersprach  seiner  Behauptung  hartnäckig  und 
am  andern  Tag  erzählte  sie  ihm,  sie  habe  ihre 
Schwiegermutter ,  die  ihr  bitter  verhaßt  war, 
im  Traum  zu  einer  gemeinsamen  Reise  einge- 
laden. Triumphierend  fügte  sie  hinzu,  dieser 
Traum  enthalte  doch  gewiß  keine  Wunscher- 
füllung. Damit  schien  die  Behauptung  Freuds 
allerdings  widerlegt.  Aber  er  konnte  ihr  sehr 
richtig  antworten,  eben  aus  diesem  unbewußten 
Verlangen  der  Widerlegung  sei  ihr  Traum  ent- 
standen ,  so  daß  er  ganz  im  Gegenteil  seine 
Lehre  der  Wunscherfüllung  bestätige. 

Selten  läßt  sich  ein  Traum  so  einfach  und 
witzig  deuten.  In  der  Regel  verlangt  die  Deu- 
tung des  verborgenen  Inhalts  als  Auflösung 
seiner  Dissonanzen  eine  viel  kompliziertere 
Aufklärung ,  um  zum  eigentlichen  Traumge- 
danken zu  gelangen.  Wenn  uns  auch  bereits 
Schopenhauer  belehrte ,  daß  auch  im  Traum 
jeder  in  vollster  Gemäßheit  seines  Charakters 
handelt,  so  geUngt  es  den  Wahrheitsbeweis  zu 
führen  doch  erst,  seitdem  der  Traum  ein  Gegen- 
stand biologischer  Forschung  geworden  ist. 
Wer  einen  Traumgedanken  nur  in  den  wirren 
Bildern  sucht,  die  offenkundig  im  Gedächtnis 
haften,  gelangt  niemals  zu  dem  verborgenen, 
versteckten  und  verkleideten  Inhalt.  Er  deutelt 


und  wörtert  nur  am  Stoff.  Nicht  anders  in  der 
Kunst,  wenn  wir  nur  das  Erscheinungsbild  der 
Formen  wahrnehmen  und  nicht  die  Idee  er- 
ahnen, von  der  sie  erzeugt  wurden. 

Ein  Einfall  ist  kein  Zufall!  Jeder  konkrete 
Vorgang  ist  für  den  Dichter,  jedes  Motiv  ist 
für  den  Bildner  gleichsam  nur  ein  Stein ,  der 
auf  den  Grund  seines  Bewußtseins  fällt  und 
dort  eine  Einbruchsstelle  bewirkt ,  durch  die 
ein  vorangegangenes  seelisches  Erlebnis  aus 
einem  unerforschbaren  Untergrund  in  das  ge- 
staltende Bewußtsein  aufsteigt.  Genau  vfie  im 
Traum.  Selten  wird  sich  ein  Künstler  über 
dieses  unterbewußte  seelische  Erlebnis  bewußt 
Rechenschaft  nach  Art  der  Psychoanalyse  geben. 
Das  liegt  nicht  in  seiner  Aufgabe.  Noch  seltener 
wird  er  es  anderen  gegenüber  tun,  es  sei  denn, 
daß  dieses  seelische  Erlebnis  ihm  vor  der  Aus- 
führung seines  Werkes  bereits  als  künstlerisches 
Erlebnis  bewußt  geworden  sei  und  nunmehr 
als  bewußte  Idee  ihm  bei  seinem  Schaffen  vor- 
schwebt. —  Ich  führe  ein  lehrreiches  Beispiel 
hierfür  aus  dem  Leben  Böcklins  nach  seinem 
eigenen  Zeugnis  an. 

Wer  im  „Künstlergütli"  in  Zürich  bei  Böck- 
lins Gemälde  „Die  Gartenlaube"  verweilt,  hört 
meistens  verschiedene  Betrachter  von  „Phile- 
mon  und  Baucis"  oder  sonstigen  literarischen 
Assoziationen  sprechen.  Aber  wir  wissen  von 
Böcklin,  daß  er  nicht  entfernt  von  hier  ausging. 
Irgendwann  einmal  auf  einem  Spaziergang  nach 
Hirslanden  in  heißer,  drückender  Frühlingsluft 
sah  er  in  einem  Garten  aus  dem  dampfenden 
rotbraunen  Boden  die  Tulpen  und  Hyazinthen 
hervorragen.  Er  schaute  zu ,  wie  vor  seinen 
Augen  die  Natur  sich  entwickelte,  „die  Pflanzen 
gleichsam  wuchsen".  Dieser  seelische  Eindruck 
wurde  ihm  zum  künstlerischen  Erlebnis,  obwohl 
er  sich  sagte,  dies  malerisch  vorzuführen ,  sei 
keine  leichte  Aufgabe.  Es  mochte  seinem  Ge- 
dächtnis wieder  entschwinden.  Da  begab  es  sich 
später,  daß  er  vor  einem  Hause  einen  Genesen- 
den sah,  der  sich  sonnte  und  in  tiefen  Zügen 
die  Frühlingsluft  einsog.  Das  Gefühl  der  Ruhe, 
des  wohligen  Behagens  und  Genießens  ließ  als 
Kontrast  jenen  früher  empfangenen  Eindruck 
aus  dem  Unterbewußtsein  wieder  aufsteigen. 
Dieser  Anblick  der  Ruhe  führte  ihn  dann  wei- 
terhin zu  der  Vorstellung  der  beiden  alten 
Leutchen.  Und  als  er  in  einem  Nachbargarten, 
nahe  bei  seinem  Atelier,  eine  Gartenlaube  hell 
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durchs  Laub  blitzen  sah ,  da  gewann  er  plötz- 
lich jene  Bildwirkung,  die  es  ermöglichte,  jenes 
zuerst  genannte  frühere  Erlebnis  der  sich  ent- 
wickelnden Natur  künstlerisch  wiederzugeben. 
Alles  Genrehafte  des  Gemäldes  gehört  dem 
manifesten  Künstlertraum  an,  der  latente  Inhalt 
aber ,  als  die  wesentliche  künstlerische  Idee, 
liegt  in  dem  Gefühl  „die  Pflanzen  gleichsam 
wachsen  zu  sehen".  Nur  wer  sich  in  diesen 
Eindruck  einfühlt,  hat  den  wesentlichen  Gehalt 
des  Bildes  erfaßt. 

In  dem  früher  erzählten  Traumbeispiel  der 
gemeinsamen  Reise  kommt  der  eigentliche 
Traumgedanken,  nämlich  die  Absicht  der  Wider- 
legung ,  gar  nicht  vor.  Dieser  Fall  tritt  öfter 
ein  und  Freud  sagt  mit  Recht:  „Was  in  den 
Traumgedanken  offenbar  der  wesentliche  Inhalt 
ist ,  braucht  im  Traum  gar  nicht  vertreten  zu 
sein".  Auch  in  der  Kunst  kann  sich  der  mani- 
feste Inhalt  um  einen  anderen  Mittelpunkt 
gruppieren,  statt  sich  hierfür  den  latenten  Inhalt 
zu  wählen.  Ich  führe  wiederum  ein  Beispiel 
aus  Böcklins  Kunstschaffen  an. 

Heimweh  hatte  seine  Seele  ergriffen.  Aber 
nicht  in  irgend  einer  in  die  Feme  ausschauen- 
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den  Person  stellte  er  dieses  Gefühl  dar,  son- 
dern es  veranlaßte  ihn  ganz  im  Gegenteil  das 
bekannte  Gemälde  „Heimkehr"  auszuführen. 
Der  ergraute  Krieger ,  der  sinnend  am  Wasser 
sitzt,  ist  Böcklin  selbst.  Der  Maler  hatte  sich 
die  Aufgabe  gestellt,  das  Gefühl  zu  erzeugen, 
daß  das  Wasser,  in  dem  sich  die  Wolken  spie- 
geln, ruhig  ist  und  tief.  Luft  und  Ferne  mußte 
in  das  Bild  hineingebracht  werden,  damit  Sehn- 
sucht daraus  spreche.  Nicht  die  Freude  über 
die  Heimkehr  bildet  trotz  des  treffend  gewähl- 
ten Titels  den  verborgenen  wesentlichen  Inhalt 
des  Bildes,  sondern  Otto  Lasius  schreibt  mit 
Recht  von  Böcklins  Gemälde  :  „Man  fühlt  beim 
Betrachten  des  Bildes  in  der  Tat,  daß  der 
Wanderer  Heimweh  gehabt  hat  nach  seinem 
Vaterhaus". 

Wollten  wir  dieses  Bild  wie  einen  Traum 
deuten,  so  ergäbe  es  ein  vortreffliches  Schul- 
beispiel der  Wunscherfüllung.  Heimkehr  als 
Traumantwort  auf  die  Sehnsucht  des  Heimwehs. 

Immer  wieder  ergab  sich  in  der  Ästhetik 
Streit  darüber ,  wie  weit  das  künstlerische 
Schaffen  bewußt  oder  unbewußt  erfolge.  Setzt 
es  nicht  die  volle  Anspannung  aller  geistigen 
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Kräfte  voraus  ,  verlangt  es  nicht  die  höchste 
Besonnenheit?!  Und  doch  konnte  Goethe 
schreiben:  „Das  Bewfußtsein  des  Dichters  ist 
eine  schöne  Sache,  aber  die  wahre  Produktions- 
kraft liegt  doch  am  Ende  immer  im  Bewußt- 
losen". Vielleicht  läßt  sich  der  Streit  schlichten, 
indem  wir  sagen :  der  latente  Inhalt  eines 
Kunstwerks  entstammt  dem  Unterbewußtsein, 
der  manifeste  Inhalt  dem  Oberbewußtsein. 
Was  wir  als  „Geburt"  empfinden,  tritt  ohne 
Beteiligung  des  Bewußtseins  ans  Licht ,  was 
wir  am  Kunstwerk  als  „Gebilde"  einschätzen, 
kommt  unter  Mitwirkung  des  Bewußtseins  zur 
Gestaltung.  —  Wenn  wir  irgend  einem  Kunst- 
werk seinen  Impressionismus  zum  Vorwurf 
machen,  so  geschieht  dies  meist  deshalb,  weil 
wir  die  Offenbarung  eines  latenten  Inhalts  ver- 
missen. Dagegen  begründet  sich  die  Abwehr 
gegen  expressionistische  Kunstwerke  wohl 
meist  darauf,  daß  sie  bestrebt  sind,  den  laten- 
ten Inhalt  möglichst  unmittelbar  zum  Ausdruck 
zu  bringen  unter  Vergewaltigung  der  Erschei- 
nungswelt,  also  des  manifesten  Inhalts,  nach 
Art  der  Träume.  Das  Ideal,  das  man  beiden 
gegenüber  im  Sinn  hat,  ist  die  Synthese  der  dem 
Unterbewußtsein  entstammenden  Regungen  mit 
den   Eindrücken    der   sinnlichen   Anschauung, 
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wie  sie  harmonisch  im  Symbolismus  zu  Tage 
tritt.  Jeder  Künstler ,  zu  welcher  Richtung 
er  sich  auch  bekenne ,  will  etwas  darstellen, 
das  in  der  Erscheinung  des  Kunstwerks  nicht 
restlos  zur  Darstellung  gelangt  und  erst  durch 
das  produktive  Verhalten  der  künstlerischen 
Betrachtung  lebendig  wird.  Insofern  ist  jedes 
Kunstwerk  symbolisch  und  die  Unterscheidung 
der  einzelnen  Stilrichtungen  ist  letzten  Endes, 
sobald  wir  von  technischen  Klassifizierungen 
absehen,  auf  das  Verhältnis  begründet  in  dem 
Bewußtes  und  Unbewußtes  zu  einander  stehen. 
Es  dürfte  daher  recht  wohl  angehen,  dieses  Ver- 
hältnis zur  Grundlage  ästhetischer  Betrach- 
tungen zu  wählen. 

Die  Psychoanalyse  mag  berufen  sein,  uns 
hierfür  Analogien  aufzudecken.  Andererseits 
dürfen  wir  nicht  verkennen,  daß  die  Wege  der 
Psychoanalyse  nicht  die  Wege  der  Kunstbe- 
trachtung sind.  Dort  gilt  es  durch  die  Erfahrung 
zu  erforschen  und  mit  dem  Verstandzuerkennen. 
Hier  gilt  es  mit  den  Sinnen  zu  schauen  und 
mit  dem  Gefühl  zu  verstehen.  Gemeinsam  aber 
bleibt  für  die  Wissenschaft  und  die  Kunst  trotz- 
dem die  Einstellung  auf  eine  Schicht  unseres 
seelischen  Lebens,  deren  Bestand  sich  uns  er- 
weist, wenn  wir  in  die  Tiefe  eines  Traumes 
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eindringen,  um  seinen  latenten  Inhalt  zu  heben, 
oder  wenn  die  Einfühlung  in  ein  Kunstwerk  uns 
die  Idee  enthüllt,  aus  der  es  erzeugt  wurde. 
Der  offenkundige  Traum  gibt  uns  in  chaotischem 
Wirrwarr  gewissermaßen  Bilderrätsel  auf,  aus 
denen  wir  durch  Analyse  den  geheimen  Sinn, 
nämlich  den  verborgenen  Traumgedanken,  zu 
erfahren  streben.  Das  Kunstwerk  dagegen  will 
kein  Bilderrätsel  sein,  auch  kein  Formen-  oder 
Farbenrätsel,  überhaupt  kein  dem  Scharfsinn 
sich  darbietendes  Rätsel,  sondern  ein  dem  Ge- 
fühl sich  offenbarendes  Geheimnis. 

Daß  trotzdem  Träume  und  künstlerisches 
Schaffen  sich  in  der  Tiefe  des  Unterbewußtseins 
begegnen,  darauf  weist  auch  die  Beobachtung 
hin,  daß  tags  unterdrückte  künstlerische  Betäti- 
gung, sich  nachts  einen  Ausweg  im  Gestalten 
von  Träumen  sucht,  wie  uns  eine  Tagebuch- 
notiz Gottfried  Kellers  bestätigt:  „Wenn  ich 
am  Tage  nichts  arbeite,  so  schafft  die  Phantasie 
im  Schlafe  auf  eigene  Faust,  aber  das  neckische, 
liebe  Gespenst  nimmt  seine  Schöpfungen  mit 
sich  hinweg  und  verwischt  sorgfältig  alle  Spuren 
seines  spukhaften  Wirkens". 

Wer  im  Expressionismus  ein  endgültiges  Ziel 
sucht,  wird  bei  unbefangener  Prüfung  zur  Ver- 
urteilung seiner  Einseitigkeit  gelangen.  Wer 
dagegen  in  ihm  einen  Versuch  sieht,  das  Unlerbe- 
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wußte  des  künstlerischen  Schaffens  eindringlich 
zur  Erscheinung  zu  bringen,  darf  hoffen,  daß  es 
auf  diesem  Wege  gelingt,  die  Ausdrucksfähig- 
keit für  die  Unmittelbarkeit  des  Erlebnisses 
zu  verfeinern.  Er  steigert  unser  Gefühl  für  die 
Vibrationen  der  Seele  und  erweitert  das  Gebiet 
der  Gefühlsassoziationen.  Die  Vollendung  aber 
werden  wir  immer  nur  dort  erhoffen,  wo  sich 
das  dyonisische  unserer  unbewußten  Natur  in 
der  apollinischen  Gestaltung  des  künstlerischen 
Schaffens  offenbart.  Unterbewußtsein  und  Be- 
wußtsein vereinend.  So  war  es  bei  den  Griechen. 
Inhalt  und  Form  wechseln  mit  den  Zeiten.  Aber 
die  Urgesetze  der  Kunst  bestehen.  Nur  in  der 
manifestenErscheinung,  die  an  die  Gesetzmäßig- 
keit des  Wirklichen  in  der  Natur  gebunden  ist, 
kann  sich  symbolisch  offenbaren,  was  aus  der 
nächtlichen  Tiefe  des  Unterbewußtseins  ans 
Licht  des  Tages  drängt karl  heckel. 

Ä 

Jeder  Mensch  hat  mehrmals  in  seinem  Leben  die 
Gewalt  der  Zauberei  gefühlt,  die  den  Künstler  all- 
gegenwärtig faßt,  dadurdi  ihm  die  Welt  rings  umher 
belebt  wird.  Wer  ist  nicht  einmal  beim  Eintritt  in 
einen  heiligen  Wald  von  Schauer  überfallen  worden? 
Wen  hat  die  umfangende  Nacht  nicht  mit  einem 
unheimlichen  Grausen  geschüttelt?  Wem  hat  nicht 
in  Gegenwart  seines  Mädctiens  die  ganze  Welt  gol- 
den geschienen  ? GOETHE. 
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WIENER  WERKSTÄTTE— WIEN. 


LOTTE  CALM     WIEN. 


KERAMIK  »SCHAUKEL« 


DIE  SILBERFIGUREN. 

EtN  GESPRÄCH. 


Der  Architekt:  Und  was  sagen  Sie,  Herr 
Professor,  zu  dengetriebenenSilberfiguren, 
die  mein  Freund  ausgestellt  hat?  Es  sind  ja 
nur  Wiederholungen  nach  den  Originalen,  die  in 
meinem  neuen  Kino  die  Bühne  rahmen.  An  ihrem 
Bestimmungsort  wirken  sie  ja  wohl  stärker. 

Der  Bildhauer:  Ihr  Freund  ist  sicher  ein 
großes  Talent.  Aber  die  Figuren  gefallen  mir 
nicht  recht.  Sie  sind  doch  —  wie  soll  ich  sagen 
—  zu  maniriert. 

Der  Architekt:  Aber,  Herr  Professor,  Sie 
müssen  bedenken,  die  Verwendung  der  Plastik 
als  Architekturglied  verlangt  doch  oft  eine  sehr 
starke  Stilisierung! 

Der  Bildhauer:  Gewiß,  aber  plastisches 
Bildwerk  muß  sie  bleiben.  Ich  verstehe  nicht, 
wie  ein  Bildhauer  sich  so  sehr  dem  Ornamen- 
talen und  Dekorativen  hingeben  kann.  Die 
Plastik  ist  und  bleibt  eine  selbständige  Kunst, 
die  ihre  eigenen  Gesetze  und  ihre  eigene  Ver- 
antwortung hat.  Sie  begibt  sich  ihrer  Würde, 
wenn  sie  sich  der  Architektur  als  Magd  anbietet. 

Der  Architekt:  Herr  Professor  haben  doch 
selbst  gerade  genug  für  Architektur  gearbeitet ! 


XXn.  Oklüber  1918.  W> 


Der  Bildhauer:  Aber  ich  hätte  mich  nie 
dazu  hergegeben,  dem  Architekten  meine  Art, 
meinen  Stil,  meine  Entwicklungslinie  zu  opfern. 
Wenn  der  Architekt  meine  Arbeiten  nicht  so 
hinnimmt,  wie  sie  sind,  so  verzichte  ich  lieber. 

Der  Architekt:  Und  ich  verstehe  nicht, 
wie  auf  diesem  Wege  ein  einheitliches  neues 
Gesamtkunstwerk  aus  Architektur  und  Plastik 
zustande  kommen  soll.  Ich  habe  mit  dem  Bild- 
hauer (wie  auch  mit  dem  Maler  und  den  an- 
dern Helfern)  zusammen  etwas  stilistisch  Neues 
schaffen  wollen.  Etwas  von  gleicher  Formen- 
leidenschaft ,  wie  etwa  birmanische  Tempel 
zeigen  oder  ungarische  Holzschnitzereien.  Daher 
wohl  die  sogenannte  „Manier",  die  Sie  stört. 

Der  Bildhauer:  Aber  wie  kann  man  solche 
Volksarbeiten  oder  barbarischen  Ungetüme  un- 
serer freien  Kunst  als  Vorbild  hinstellen  I  Sie 
haben  doch  höchstens  nur  einen  gewissen  kunst- 
gewerblichen Wert.  Solche  Moden  verderben 
den  Künstler,  er  wird  seiner  wahren  Künstler- 
schaft untreu. 

Der  Architekt:  Dann  schätzen  Sie  gewiß 
die    monumentale  Wucht    der    Assyrer    auch 
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nicht  als  große  Kunst?  Ist  das  vielleicht 
auch  nur  Kunstgewerbe? 

Der  Bildhauer;  Aber  ich  bitte  Sie,  meine 
Arbeiten  sagen  doch  wohl  deutlich  genug,  daß 
ich  nicht  auf  akademischen  Idealismus  einge- 
schworen bin.  Ich  gestehe  offen,  auch  die 
Überschätzung  der  Griechen  habe  ich  seit  ge- 
raumer Zeit  überwunden.  Aber  wenn  mir  die 
ägyptischen  Statuen  wahrhaft  groß  und  monu- 
mental erscheinen ,  deshalb  brauche  ich  doch 
meine  Arbeiten  nicht  ägyptisch  zu  frisieren. 
Sie  sollen  meinen  Stil  tragen. 

Der  Architekt:  Und  was  Sie  vor  den  Ägyp- 
tern erlebten ,  das   bedeuten   uns   und   vielen 


Architekten  russische  Schnitzereien,  ungarische 
Blechtreibarbeiten,  assyrische  Grabmäler,  in- 
dische Tempelfassaden.  Hier  finden  wir  viel 
stärkere,  „modernere"  Formen,  als  in  der  Plastik 
unserer  Sezessionen.  Wir  werden  unserer 
Künstlerschaft  nicht  untreu,  im  Gegenteil,  wir 
folgen  einem  bisher  unbewußten  modernen 
Empfinden ,  wenn  wir  hier  neue  Ausgangs- 
punkte suchen. 

Der  Bildhauer:  Das  kann  aber  niemals 
modern  empfunden  sein,  was  birmanisch  oder 
assyrisch  aussieht.  Modern  daran,  aber  in 
schlechtem  Sinne,  ist  nur  die  Nachgiebigkeit 
an  eine  Moderichtung. 


Die  Silberßguren. 


RENI 

SCHASCBL. 

KERAMIK 

>FRDE« 

WIEN.  WERKST. 


Der  Architekt:  Sie  verkennen,  Herr  Pro- 
fessor ,  die  Echtheit  und  Ehrlichkeit  unserer 
Arbeit.  Wir  wollen  ein  Neues,  voller  Stärke, 
Leidenschaft,  Erregung.  In  den  erwähnten 
Stilen  sehen  wir  es  teilweise  verwirklicht.  Wir 
wollen  hier  anknüpfen,  um  weit  darüber  hinaus- 
zusteigen. Wir  haben  vieleGesinnungsgenossen, 
die  die  gleiche  Entdeckung  gemacht  haben. 
Plötzlich  treffen  wir  einander  vor  den  assyri- 
schen Löwen.  Da  spricht  man  dann  von  einer 
Mode,  es  ist  aber  eher  ein  innerer  Zwang! 

Der  Bildhauer:  Also  gut,  vertagen  wir 
das  Urteil!  Nach  dem  Kriege  werden  Sie 
hoffentlich  uns  noch   recht   viele   interessante 


Werke  bauen,  zusammen  mit  Ihren  Freun- 
den. Da  werden  wir  ja  sehen,  ob  aus  der 
Manier  und  der  Mode  eine  große  Kunst  hervor- 
gegangen ist A  JAUMANN. 

Ä 

WtU  iit  in  der  Kunst  das  Hik4i\te?  Das,  was  andi 
in  allen  anderen  Manifestationen  des  Lebens  das 
Hödiste  ist:  die  selbstbcwnlite  preilieit  des  Geistes. 
Dieses  Selbstbewußtsein  der  Freiheit  in  der  Kunst 
offenbart  sidi  ganz  besonders  durdi  die  Behandlung, 
durch  die  Form,  in  keinem  Falle  durdi  den  Stoff,  und 
wir  können  im  Gegenteil  behaupten,  daß  die  Künstler, 
weldie  die  Freiheit  selbst  und  die  Befreiung  :u  ihrem 
Stoffe  gewälilt,  gewöhnlidi  von  besdiränktem,  gefes- 
seltem Geiste,  wirklidi  Unfreie  sind.  HEINRICH  HEINE. 
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PFLICHT  ZUR  KÜHNHEIT. 


Wo  Freiheit  des  Schaffens  gegeben,  wo  die 
Mittel  nicht  zur  Einschränkung  und  Be- 
rechnung zwingen,  wo  der  Auftraggeber  aufge- 
klärt und  frei  von  Vorurteilen,  da  ist  es  Pflicht, 
kühn  zu  sein,  das  Außerordentliche,  das  Neue 
zu  wagen.  Hier  oder  nie  müssen  die  Keime  des 
wunderbar  Schönen  aufgehen.  Wer  solchen  Fall 
ungenutzt  vorübergehen  läßt,  nur  auf  bequemen 
Gleisen  mühelos  das  längst  Gewohnte  wieder- 
holt, der  verdient  nicht  den  Namen  Künstler. 
Es  ist  nicht  wahr,  daß  alter  Reichtum  zurück- 
haltend  ist   und   unter   allen   Umständen   das 


bewährte  Alle,  das  „Gediegene"  und  „Ruhige" 
unterstützt.  Alte  Kultur  ist  sich  des  rechten 
Geschmacks  so  sicher,  daß  sie  auch  Neues  wa- 
gen und  Künstlerversuche  unterstützen  kann. 
Wo  ist  der  Wagemut  der  Künstlergeneration 
um  die  Jahrhundertwende  hingeflohen?  Man 
hat  damals  manche  Böcke  geschossen,  aber  man 
hat  Großes  angestrebt  und  ist  den  stärksten 
Wirkungen  nahegekommen.  Die  jetzt  geübte 
Vorsicht  bewahrt  zwar  vor  Angriffspunkten  und 
Entgleisungen,  ist  dem  Erwerb  günstiger.  Der 
Gewinn  für  den  künstlerischen  Fortschritt  ist 
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aber  recht  dürftig.  —  Der  allzu  vorsichtige 
Künstler  sägt  auch  den  Ast  ab,  auf  dem  er  sitzt. 
Seine  Extraarbeit  und  sein  Extrahonorar  sind 
nur  berechtigt,  wenn  er  Originaleres,  persönlich 
Wertvolleres  bietet  als  eine  Firma,  die  mitKunst- 
gewerbeformen  handelt.  Hier  müßte  eine  klare 
Trennungslinie  gezogen  werden,  und  der  Künst- 
ler müßte  sich  seiner  Besonderheit  bewußt  sein. 
Unsere  großen  renommierten  Kunstgewerbe- 
firmen füllen  ihren  Platz  sehr  gut  aus.  Wenn 
die  Künstler  ihnen  auf  ihrem  eigensten  Gebiet 
Konkurrenz  machen,  so  schadet  das  höchstens 
den  Künstlern.  —  Wenn  aber  der  Einzelkünstler 
den  Geschäften  hinsichtlich  der  Preise  Konkur- 
renz machen  will,  so  dürfte  er  sich  damit  einer 
Selbsttäuschung  hingeben.  Bei  wirklich  lohnen- 
den Aufträgen  wird  ihn  das  große  Geschäft  stets 
durch  irgendwelcheVorteile  unterbieten  können. 
Nur  wo  der  Künstler  persönliche,  kühne,  eigen- 


artige Arbeit  anbietet,  kommt  das  Geschäft  mit 
seinem  umständlichen  Apparat  nicht  mit. 

Indirekt  wird  sich  auch  die  Kühnheit  beloh- 
nen und  den  Verdienst  günstig  beeinflussen. 
Eigenart  schafft  Namen  und  der  Künstler  wird 
den  berühmten  Namen  gern  mitbezahlen.  Heute 
läßt  sich  bei  den  meisten  Arbeiten  höchstens 
der  Name  des  Vorbildes  angeben.  Die  Persön- 
lichkeiten haben  sich  in  hohem  Maße  verwischt. 

Für  alle  jungen  Künstler  aber  ist  es  geradezu 
beschämend,  sie  erst  zur  Kühnheit  ermahnen 
zu  müssen.  Das  Alter  klärt  ab  und  beruhigt. 
Was  aber  soll  aus  unseren  jungen  Kunstge- 
werblern  später  werden,  wenn  sich  ihre  leise- 
tretende Vorsicht  noch  mehr  beruhigt  und  ab- 
gekühlt haben  wird?  Ihr  Blut  wird  vollends 
einfrieren,  es  wird  ein  Kanon  des  guten  Ge- 
schmackes aufgerichtet  werden  und  alles  wird 
im  Akademismus  erstarren a.  jaumann. 


HILDA  JESSER-WIEN.  »BLUMENTOPF'":  WIENER  WERKSTÄTTE. 


95 


GERTRUD  FRENZEL-CHARLOTTENBURG.  .KISSEN.  WÜLLBATIST  WEISS  MIT  SCHWARZER  STICKEREI. 


EMMY  ZWEYBRÜCK-PROCHASKA     WIEN. 


>GEWEBTER  SCHAL,  KERAMISCHE  OBSTSCHALE« 


EMMV  ZWEVBRUCK-PROCHASKA     WIEN.   »THEATF.RTASCHE.N  MIT  STICKEREI« 


Eiiuny  Ztvevbrück,  ihre  Werkstätte  und  ihre  Schule. 


WERKSTATTE  ZWEYBRUCK— WIEN. 


führten  Arbeiten  nicht  bloß  ebenmäßig  schöne 
Technik  und  sichere  großzügige  Zeichnung  nach- 
gerühmt werden,  sondern  auch  eine  starke  per- 
sönliche Eigenart,  die  die  Befreiung  von  allem 
hemmenden  Schulzwang  wohl  zu  nutzen  wußte. 
Das  gesunde,  kräftige  und  freudeliebende  Tem- 
perament der  Künstlerin  brach  sich  siegreich 
Bahn,  und  wenn  es  sich  vorerst  vielleicht  durch 
allzugrelle  Farben,  etwas  gewaltsame  Stilisie- 
rungen und  harte  Formen  äußerte,  so  hatte  es 
doch  immer  etwas  Bestrickendes  und  Einneh- 
mendes. Ihr  Hauptgebiet  waren  schon  damals 
Textilarbeiten,  daneben  aber  auch  Keramiken, 
Arbeiten  in  Holz  und   jeglichem  brauchbaren 


»TEEWARMER«  AUSF:  MARIA  HORA. 


Material.  Überall  verrät  sie  nicht  bloß  hohes 
technisches  Können,  sondern  auch  tiefes  Ver- 
ständnis für  den  idealen  Zusammenklang  von 
Farben  und  Formen  mit  dem  jeweils  verwen- 
deten Stoff  und  darüber  hinaus  einen  erlesenen 
persönlichen  Geschmack  von  undefinierbarem 
Reiz.  Ihr  rassiger,  (wie  bei  allen  Österreichern) 
ins  Slawische  spielender  Farbsinn  kommt  den 
Zeitbedürfnissen  entgegen,  ist  der  Ausdruck 
unserer  Zeit,  die  sich  von  abgedämpfter,  „stil- 
gerechter" Eintönigkeit  heftig  abgewendet  und 
die  Entwicklung  futuristischer,  kubistischer  und 
expressionistischer  Farbenorgien  gefördert  hat. 
—  Mit  Recht  hat  ein  Kritiker  als  ein  Haupt- 
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mciknial  im  Wesen  Emmy  Zwcybrücks  das 
l'.xpansivc  betont.  Sie  hat  das  starke  Bedürf- 
nis, in  die  Weite  zu  wirken.  So  verwendet  sie 
für  ihre  Arbeiten  nicht  bloß  kostbare  Stoffe, 
sondern  mit  VorUebe  auch  einfache  und  schafft 
(Jute,  ijcdiejjene  Volksware  ,  die  auch  weniger 
bemittelten  Menschen  das  Leben  verschönen 
soll.  In  dieser  Hinsicht  sind  leider  dem  Kunst- 
gewerbe heute  enge  Grenzen  gezogen,  doch 
für  die  Zukunft  wird  gerade  dieses  ihr  Streben 


an  praktischer  Bedeutung  gewinnen.  Sic  will 
nicht  bloß  Zierstücke,  Vasen,  Nippes,  Decken, 
Paradepolster  und  Ähnliches  schaffen,  von  dem 
der  einfache  Mensch  in  seiner  beschränkten 
Häuslichkeit  nicht  weiß,  wohin  er  es  stellen 
soll,  sondern  Gebrauchswaren,  besonders  Klei- 
dungsstücke, die  dem  individuellen  Geschmack 
angepaßt,  dabei  aber  auch  künstlerisch  und 
handwerklich  einwandfrei  sind.  Und  auch  da- 
bei ist  die  Werkstättc  Zweybrück  nicht  stehen 
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geblieben,  sondern  hat  alsbald  alle  Arten  von 
Möbelstücken  und  schließlich  ganze  Wohnungs- 
ausstattungen in  den  Bereich  ihres  Schaffens 
gezogen,  in  der  richtigen  Erkenntnis,  daß  ein 
starker  persönlicher  Geschmack  am  besten 
nicht  bloß  vereinzelte  Gebrauchsgegenstände, 
sondern  folgerichtig  nur  unsere  ganze  häusliche 
Umwelt  mit  seiner  Kultur  einheitlich  zu  durch- 
dringen vermag.  In  diesem  Sinne  entstanden 
in  den  letzten  Jahren  in  Wien,  Brunn  und  an- 
deren Orten  Einrichtungen  vornehmbürgerlicher 
Wohnungen  aus  den  Werkstätten  Zweybrück, 


die  den  Wettbewerb  mit  anderen  Werkstätten 
für  Raumkunst  gewiß  aufnehmen  können. 

Aber  an  all  dem  tut  sich  Emmy  Zweybrücks 
Wirkungstrieb  noch  nicht  genug:  Sie  hat  sich 
schon  sehr  bald  kunsterzieherisch  betätigt  und 
mit  ihrer  kunstgewerblichen  Privatlehr- 
anstalt reiche  Erfolge  erzielt,  über  die  u.  a. 
im  Jahrgang  1915  dieser  Zeitschrift  berichtet 
worden  ist.  Es  kommt  der  Künstlerin  dabei  in 
erster  Linie  nicht  so  sehr  darauf  an,  Nachwuchs 
für  den  kunstgewerblichen  Beruf  zu  erziehen,  als 
in  empfänglichen  und  begabten  jungenMenschen 
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durch  eigenes  handwerkliches  Arbeiten  Sinn 
für  das  Schöne,  Echte  und  Gute  zu  bilden, 
Achtung  zu  wecken  vor  dem  Können  und  dem 
Fleiß,  die  auch  in  dem  einfachsten  Gebrauchs- 
stück sich  aussprechen  können,  die  Fähigkeit 
zur  Unterscheidung  des  Gediegenen  vom  Min- 
derwertigen zu  entwickeln  und  so  schließlich 
Menschen  zu  erzielen ,  die  Freude  an  den 
Dingen  haben,  die  das  Leben  veredeln  und 
verschönen.  Der  Lehrplan  sieht  für  den  Jugend- 
kurs die  Bearbeitung  von  leicht  zu  behandeln- 
dem   Material    vor.      (Linoleumschnitt,    Holz- 


schnitzerei u.  a.)  Der  zweite,  der  sogenannte 
„Ornamentale  Kurs"  gibt  Einblick  in  alle  Arten 
kunstgewerblicherTechnik.  Die  fortgeschrittene- 
ren Schüler  werden  zu  den  Arbeiten  der  Werk- 
stätte herangezogen.  Wie  vorzüglich  die  Me- 
thode der  Schule  Zweybrück  sein  muß  und  was 
sie  zu  leisten  vermag,  ist  zum  Teil  auch  aus  den 
diesem  Aufsatz  beigegebenen  Abbildungen  von 
Werkstättenarbeiten  zu  ersehen,  bei  denen  ne- 
ben technischer  Sorgfalt  und  sicherem  Ge- 
schmack in  Entwurf  und  Ausführung  auch  starke 
Ansätze  künstlerischer  Individualitäten  deutlich 
wahrnehmbar  sind.  .  .  .      paul  klobucar    brCnn. 
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NEUE  STICKEREIEN  VON  ERICH  BÜTTNER  UND  ELSA  HOFFMANN. 


So  stark  war  das  Mitschwingen  des  rein 
schmückenden,  dekorativen  Gefühls  ioner- 
halb  des  gesamten  modernen  Kunstwillens,  daß 
selbst  noch  bis  in  die  eigenwilligsten  Schöp- 
fungen expressionistischer  Kunst  hinein  dieses 
allgemeine  Schmuckgefühl  durchzuspüren  ist. 
Für  eine  neue  selbständige  Organisierung  der 
Bildtafel  hat  allerdings  das  Kunstgewerbe  wert- 
volle Vorarbeit  getan.  Die  höhere  Struktur 
von  Farben  und  Formen,  eben  jenes  dekorative 
Bild,  konnte  eine  kraftvollere  Einheit  des  Ge- 
fühls und  Anschauungserlebnisses  offenbaren. 
Allein,  wo  nicht  immer  jene  seelische  Einheit 
dahinter  stand,  wandelte  sich  die  dekorative 
Form  in  ein  ästhetisches  Kriterium.  Und  mit 
dem  Wort  „kunstgewerblich  und  dekorativ" 
trifft    man    oft   eine    empfindliche    Blöße    der 


Malerei.  Umgekehrt  war  es  jedoch  viel  seltener, 
das  Kunstgewerbe  sich  dem  harten  Stilzwang 
der  Zeit  entwinden  zu  sehen  und  mit  den 
freieren  Spielen  glücklicher  Bildlust  zu  tummeln. 
Besonders  hatte  sich  die  Stickerei  oft  allzuwil- 
lig in  den  tektonischen  Zwang  bloß  schmücken- 
der Rhythmen  eingefügt.  Das  Arrangement 
nach  bloß  augenfälligem  Zusammenhang  von 
Farbe  und  Form  triumphierte. 

Um  so  erfreulicher  ist  es,  in  den  neuen  Ar- 
beiten von  Erich  Büttner  und  Elsa  Hoffmann 
den  freien  Mut  eines  unzünf  ligen  Kunstgewerbes 
und  die  muntere  Phantasie  eines  Malers  über 
die  Grenzen  seiner  Ölbildnialerei  launig  spielen 
zu  sehen.  Daß  alles  in  diesen  Arbeiten,  inhalt- 
lich wie  technisch ,  so  ganz  unraffiniert  ist, 
daß  sie  weder  Malerei  noch  kunstgewerbliche 
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Stickerei  sind,  gibt  ihnen  die  beglückende  Hei- 
terkeit eines  Kinderspiels.  Wille  und  Wunsch 
verbinden  sich  hier  so  harmonisch,  daß  die 
Anregung  des  Entwurfs  von  Büttner  von  dem 
Verlangen  nach  Um-  und  Ausgestaltung  von 
Elsa  Hoffmann  kaum  zu  trennen  ist. 

Man  kennt  aus  dem  Mal-  und  Graphikwerk 
von  Erich  Büttner,  daß  die  Phantasie  dieses 
Künstlers  sich  nicht  in  die  symbolischen  Figuren 
von  Allgemeingefühlen  einsperren  läßt ,  daß 
Empfindung  und  Erfindung  sich  nicht  abstoßen 
müssen.  Mag  man  seinen  poetischen  Grund- 
ton illustrativ  nennen,  befreiend  wirkt  er  da- 
durch, daß  er  nicht  der  bloße  Nachklang  von 
allgemeinen  Ideen,  sondern  eben  der  Vorklang, 
der  Grundton  von  reichen,  individuellen  Er- 
scheinungen ist,  die  er  als  übergreifender  Stim- 
mungswert vereinheitlicht.  In  froher  Unbedenk- 
lichkeit mischt  sich  Wahrheit  und  Dichtung, 
Situation  und  Symbol.  Den  mageren  Linien  einer 
Winterlandschaft  in  gegenständlichen  Verhält- 
nissen steht  das  Symbol  der  Marienglorie  im 
„Winter"  (Abb.  S.  106)  gegenüber  als  die  Erfül- 
lung einermelancholischen  Sehnsucht.  Während 
die  satte  Reife  des  Überflusses  im  „Herbst"  ohne 
Gegensatz  das  ganze  Ensemble  beherrscht  und 
die  vollen  Körperkurven  des  jungen  Bacchus, 
wie  den  überwuchernden  Reichtum  der  Blätter 
und  Ranken  gleicherweise  schwellen  läßt.  Mehr 
als  eine  allgemeine  Tonart  in  wenigen  skizzie- 
renden Strichen  bildet  die  Vorlage  nicht,  die 
Büttner  der  Stickerin  übergibt.    Nach  beiden 


STICKEREI   «MORGEN«  DES:  AVELLIS. 


Seiten  hat  das  sein  Gutes.  Daß  der  anregende 
Entwerfer  nicht  der  Ausführende  ist,  verhindert, 
daß  nicht  der  ornamentale  Geschmack  einer 
banalen  Stilistenkunst  sich  an  diese  Einfälle 
macht,  um  sie  „materialgerecht  zu  übersetzen", 
wie  ein  flacher  kunstgewerblicher  Geschmack 
es  bezeichnen  würde.  Nur  zu  oft  haben  die 
Künstler  den  Übergang  eigener  Arbeiten  von  der 
Malerei  zu  einer  kunstgewerblichen  Technik 
durch  das  ärmliche  Stilisieren  zu  geben  geglaubt 
und  sind  dem  Zwang  des  anderen  Materials 
erlegen.  Andererseits  gewährt  der  bloß  um- 
rissene  Entwurf  der  Stickerin  ihr  eignes  Recht 
und  eigne  Freiheit,  die  von  jeder  realistischen 
Situation  und  Dimension  entrückten  Dinge  mit 
ihren  Formen  und  Farben  zu  objektivieren. 
Gerade  daß  die  entwerfende  Anregung  des 
Zeichners  die  Dinge  nicht  materialisiert,  er- 
laubt der  ausführenden  Stickerin  das  primäre 
Empfinden  einer  neuen  Schöpfung  und  nicht 
nur  einer  materialgerechten  Übersetzung.  Bei 
ihr  kann  es  liegen,  einem  Entwurf,  der  durch 
Figurendimensionen  leicht  inKonkurrenz  mit  den 
engeren  Wirklichkeilseindrücken  desTafelbildes 
treten  könnte,  wie  der  „Herbst"  (Abb.  S.  114), 
durch  den  reinen  Gefühlsklang  der  Farben  die 
weite  Distanz  jedes  Naturvergleichs  zu  sichern, 
wie  es  auch  bei  dieser  Arbeit  gelungen  ist. 
Gewiß  kann  man  kaum  den  Ausdruck  umgehen, 
daß  die  Stickerin  in  ihrem  Material  denkt. 
Doch  ist  dies  nicht  technisch  aufzufassen,  daß 
sie   Fadenlagerungen   empfindet   oder   andere 
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technische  Besonderheilen.  Ihr  Material  ist 
die  Farbe,  und  nur  diese  allein.  Die  Farbe  als 
Gefühlsoffenbarung,  als  Vision.  Ihre  Materie 
ist  kein  Material.  Zu  den  weiten  Flächen  des 
„Winters"  (Abb.S.  106)  tritt  das  müde  Violett 
im  Himmel  und  zur  Reife  des  Herbstes  das  Gold 
der  Abendsonne  im  Kindeikörper.  Die  Farbe 
als  reines  Gefühl ;  nicht  daß  etwa  Natursenli- 
mentalität  illustriert  wäre,  mit  einer  wirklichen 
Abendsonne.  Selbst  wo  dekorative  Einheits- 
prinzipien, wie  in  den  Gegenstücken  von  „Mor- 
gen" und  „Abend",  gleiche  Farben  im  Himmel 
wählen,  bleibt  der  Farbklang  der  Landschaft 
ausdrucksvoll  und  frei. 

Wie  der  Musiker,  der  ein  Thema  aus  Bach 
phrasiert,  das  ihm  nur  Antakt  ist,  so  folgt  hier 
die  Stickerin  dem  Zeichner.  Allerdings  einer 
Anregung,  die  in  ihrer  Entschiedenheit  nur 
sichere  Ziele  weisen  kann.  Denn  das  Linien- 
ensemble mit  den  weichrunden  und  einhüllen- 
den Kurven  des  „Abend"  (Abb.  S.  109)  und  das 
Gegenspiel  der  munter  ausfahrenden  Kurven 
des  „Morgen"  (Abb.  S.  108)  mußte  auf  dem 
Resonnanzboden  des  Farbempfindens  der  Stik- 
kerin  voll  anklingen. 

Wie  die  Empfindung  und  Erfindung  des  Ent- 
wurfs auch  schon  in  Hinsicht  der  besonderen 
Nachempfindung  durch  die  Farbe  sich  modi- 
fiziert, kann  die  Stickerei  „Penthesilea"  zeigen. 
Als  Thema  von  einer  Radierung  Büttners  her 
bekannt,  spinnt  die  Radiernadel  auf  weiter  und 
gelockerter  Fläche  langsam  all  die  reiche  Welt 
eines  wildumstandenen  Waldbaches   in  einen 
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verträumten  Schlaf  ein.  Der  Stickereientwurf, 
so  unkunstgewerblich  —  will  sagen,  so  ohne 
künftigen  Materialzwang  stilisiert  —  er  auch 
phrasiert  ist,  schafft  dadurch  gerade  Stilecht- 
heit des  Stickereimaterials.  Indem  der  Entwurf 
nicht  das  wiederholt,  was  die  Radiernadel 
übermütig  heranholte,  nicht  den  Formengehalt 
der  Radierung  aufzwingt,  sondern  nur  das 
Allgemeinempfinden  für  einen  geschlossenen 
Winkel  anschlägt,  kann  das  Farbempfinden 
des  Stickens  den  allgemeinen  Stimmungswert 
neuerleben  und  in  ihrem  Materialverdeutlichen. 
Gewiß  soll  dem  Material,  dem  Faden  der  Seide, 
nicht  eine  bloß  geduldete  Rolle  zugewiesen 
werden.  Daß  die  Materie  aber  die  Empfindung 
bestimme,  daß  man  „materialgerecht  empfinde" , 
gehört  einem  kunstgewerblichen  Purismus  an. 
Darum  geht  Elsa  Hoffmann  in  gewissem  Sinne 
ganz  unzünftig  als  Schultechnik  vor.  Die  Wahl 
der  einfachen  Applikationsarbeit  zeigt  schon, 
wie  die  Farbphantasie  lebhaft  zur  Bildabrun- 
dung  hindrängt.  Daneben  steht  der  Plattstich, 
und  irgend  ein  Zierstich  umsäumt  die  Appli- 
kation. Die  Mittel  des  Materials  folgen  Farb- 
werten, ob  er  Vorder-  oder  Hintergrund,  d.  h. 
ob  er  Farbstimme  oder  Farbecho  ist.  Hierin 
lebt  etwas  von  der  Maltechnik  Büttners.  Durch 
diese  Freiheiten  der  Technik  schließt  sich  auch 
die  Schablone  aus,  die  die  Wiederholung  er- 
möglichen würde.  Daß  diese  Stickereien  als 
Entwurf  wie  als  Ausführung  einmalig  sind,  gibt 
ihnen  den  Reiz  freier  Schöpfungen  eines  unge- 
bundenen Spieltriebs dr  w.  kurth. 
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MUSEEN  UND  KUNSTSAMMLUNGEN. 


In  der  künftigen  Bildung  unseres  Volkes  wer- 
den die  Museen  aller  Art  als  Bildungsstätten 
eine  wichtige  Ergänzung  zu  dem  historisch-phi- 
lologischen Wesen  der  Schulen  und  Universi- 
täten bieten,  weil  sie  zu  den  Dingen  führen  oder 
von  den  Dingen  ausgehen,  —  Und  darin  werden 
sie  helfen,  das  Bildungsideal  für  unser  Volk 
fruchtbar  zu  machen,  das  Goethe  uns  vorgelebt 
hat.  Sein  Wissen  war  das  Gegenteil  vom  Wort- 
wissen, überall  hat  er  den  festen  Untergrund 
der  Sachlichkeit  gesucht.  .  .  Goethes  Haus  in 
Weimar  nimmt  durch  die  Schätze,  mit  denen 
sein  Hausherr  als  Sammler  es  angefüllt  hat, 
nicht  den  letzten  Rang  unter  den  deutschen 
Museen  ein.  Es  war  für  Goethe  nicht  die  Aus- 
füllung einer  Muße,  sich  in  seine  kostbare  Samm- 


lung der  frühen  italienischen  Medaillen  ,  seine 
Zeichnungen  und  Stiche  zu  vertiefen;  er  fühlte 
und  sprach  es  aus ,  daß  er  hier  und  in  der 
Beobachtung  der  Natur  und  der  Menschenwelt 
sein  Eigenstes  und  Höchstes,  seine  Sprachkraft 
bildete  und  stärkte,  daß  dieses  sein  höchstes 
Vermögen  unmittelbar  auf  der  starken  An- 
schauung ruhte.  Als  ein  Jüngling,  der  mit  einer 
Empfehlung  zu  Goethe  kam ,  ihm  die  naive 
Frage  vorlegte ,  wie  er  es  angefangen  habe, 
einen  so  schönen  Stil  zu  schreiben,  da  nahm 
Goethe  es  nicht  komisch,  sondern  gab  ihm  eine 
Antwort,  die  die  Erfahrung  seines  Lebens  und 
die  Erkenntnis  der  tiefsten  Quellen  seiner  Kraft 
zusammenfaßte:  „Ich  habe  die  Dinge  auf  mich 
wirken  lassen" alkred  lichtwark. 
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RUDOLF  DÜHRKOOP  f. 


Rudolf  Dührkoop,  der  am  3.  April  1918 
siebzigjährig  in  Hamburg  gestorben  ist,  war 
einer  von  denen,  die  die  Bildnisphotographie 
aus  einem  in  unechter  Manier  und  mechanischem 
Schema  erstickenden  Handwerk  zu  der  Höhe 
eines  anerkannten  Kunstgewerbes  emporge- 
hoben haben.  Seit  er,  der  ursprünglich  Kaufmann 
von  Beruf  nur  als  Liebhaber-Photopraph  der 
Photographie  nahestand,  sich  die  künstlerische 
Bildnisphotographie  als  Lebensberuf  erwählt 
hatte,  widmete  er,  namentlich  unter  dem  Ein- 
druck der  großen  Internationalen  Photographi- 
schen Ausstellung  in  der  Hamburger  Kunsthalle 
1893  unter  der  Leitung  Lichtwarks  und  Juhls, 
seine  ganze  Kraft  der  Erreichung  dieses  Zieles. 
Er  war  einer  der  ersten  in  Deutschland,  der  sich 
freimachte  von  aller  Unnatur  und  allen  erkün- 
stelten Hilfsmitteln  des  Ateliers  und  das  Modell 
in  lebensvoller  Natürlichkeit,  womöglich  im 
eigenen  Heim  oder  im  Freilicht  beobachtete, 
um  den  ausdrucksvollsten  Moment  aus  dem 
Leben  der  Persönlichkeit  zu  erfassen  und  in 
seinem  Bild  in  lebendiger  Natürlichkeit  zu  ge- 
stalten. —  Dabei  befähigte  ihn  nicht  nur  sein 
feiner  künstlerischer  Blick,  sondern  auch  ein 
geschulter  Geschmack  und  vor  allem  eine  mei- 
sterhafte Beherrschung  aller  modernen  Tech- 
niken vom  Gummi-  und  Kohledruck  bis  zum 
Bromöldruck  und  der  Farbenphotographie  — 
bis  in  die  letzte  Zeit  seines  Lebens  hinein  be- 
mühte er  sich  um  deren  Vervollkommnung, 
namentlich   um   die   Herstellung   von   Farben- 


photographien  auf  Papier  —  zur  Erreichung  von 
Höchstleistungen.  Zugleich  suchte  er  auch  als 
Kunsterzieher  schriftstellerisch  und  rednerisch, 
das  was  er  als  Aufgabe  der  künstlerischen  Pho- 
tographie erkannt  hatte,  seinen  mitstrebenden 
Fachgenossen  zu  vermitteln.  Aber  selbst  als  die 
Saat,  die  er  auf  diese  Weise  eifrig  auszustreuen 
sich  bemühte,  aufgegangen  und  die  künstlerische 
Bildnisphotographie  die  Blüte  erreicht  hatte, 
deren  wir  uns  heute  erfreuen,  stellten  die  Bild- 
nisse aus  seinen  Werkstätten  in  Hamburg  und 
Berlin,  die  auch  in  dieser  Zeitschrift  oft  genug 
das  Entzücken  der  Kenner  erregt  haben,  stets 
Meisterleistungen  und  Musterbeispiele  künst- 
lerisch-technischer Vollendung  dar,  zumal  Dühr- 
koop in  den  letzten  Jahren  in  seiner  Tochter, 
Frau  Minia  Dicz-Dührkoop,  eine  Mitarbeiterin 
erhalten  hatte,  die  mit  kongenialer  Begabung 
ihm  zur  Seite  trat.  Sie  wird  auch  nun,  da  er 
selbst  sein  Werk,  das  ihm  Ehrungen  und  prak- 
tischen Erfolg  in  Fülle  gebracht  hat,  verlassen 
mußte,  ebenbürtig  an  seine  Stelle  treten.  Dühr- 
koops  reiches  Werk  ruht  in  guten  Händen,  ihm 
gehört  nicht  nur  die  Vergangenheit ,  sondern 
auch  die  Zukunft dr.  w.  warstat. 

Ä 

DIE  BILDENDE  KUNST  NACH  DEM  KRIEGE. 
(scuiuss  VON  SEITE  79  )  Wie  könnten  wir  von 
solchen  Bemühungen  erwarten,  daß  sie  den 
Wünschen  derer  werden  gerecht  werden, 
denen  banale  Richtigkeit ,  historische  Treue, 
illustrative   Vollständigkeit    und    Genauigkeit, 


Die  bildende  KuJisf  nach  dem  Kriege. 


wenn  nicht  gar  pathetische  Aufgeblasenheit  und 
unlauterer  Lärm  unerläßliche  Qualitäten  der 
durch  das  „große  Erlebnis"  befruchteten  Bild- 
kunst sind?  Gerade  diese  sind  es,  die  den 
Künstler  aus  dem  eben  eroberten  Neuland 
wieder  hinauszudrängen  versuchen,  weil  sie  die 
eigentümliche  Sphäre  nicht  kennen,  in  der  seine 
Erlebnisse  stattfinden,  weil  sie  nicht  fähig  sind, 
eine  echte  bildnerische  Sensation  zu  erleben. 
Die  an  solchen  Erzeugnissen  interessierten 
Kreise  werden  freilich  nach  dem  Krieg  in  ver- 
mehrter Mächtigkeit  erscheinen.  Die  Kapital- 
zentren, um  die  das  künstlerische  Schaffen  sich 
naturgemäß  gruppiert,  haben  sich  vielfach  zu 
Ungunsten  der  neuen  künstlerischen  Forschung 
verschoben.  Parvenütum  und  Snobismus  wer- 
den die  Schwächeren  unter  den  Künstlern  in 
erhöhtem  Maße  zu  unausgereiften  Schöpfungen 
veranlassen,  und  eine  falsch  geleitete  Presse 
wird  durch  wohlinteressierte  Glorifizierung  will- 
kürlicher und  künstlerisch  billiger  Erzeugnisse 
das  gesamte  Geistesgebiet  für  den  fernerStehen- 
den  verwirren  und  in  Mißkredit  bringen.    Eine 


andere  Gruppe  mehr  offiziell  Gesinnter  wird 
das  Heer  der  Realisten  und  Akrobaten  der 
peinlichen  Naturkopie  vergrößern,  die  von  der 
Kriegspostkarte  an  bis  zum  Kriegsfresko  ihre 
bildnerisch  poesielose  l'^rzählerei  dem  großen 
Haufen  genußfertig  servieren. 

Gegen  beide  Strömungen  wird  der  nachkrie- 
gerische und  echte  Künstler  sich  halten  müssen. 
Und  das  hat  sein  Gutes.  Beide  Tendenzen 
seiner  Gegner  weisen  ihn  auf  Ausgangspunkt 
und  Ziel  seiner  schwierigen  Bestrebungen  hin: 
auf  die  Natur  als  die  Quelle  seiner  Flrkennt- 
nisse  und  auf  die  Notwendigkeit,  seinem  Ab- 
straktionsvermögen immer  höhere  und  bezieh- 
ungsreichere Gebiete  menschlichen  Seelen- 
lebens zu  erschließen,  denen  a  priori  ein  bild- 
nerischer Gegenstand  zukommt. 

Und  wenn  dieses  die  indirekten  Folgen  des 
Krieges  auf  einem  der  wichtigsten  Gebiete  des 
modernen  Geisteslebens  sind,  so  werden  wir 
sie  gern  den  Tröstungen  hinzufügen,  deren  wir 
beim  Anblick  dieses  ungeheuren  Unglücks  so 
sehr  bedürfen f..  st. 
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ADOLF  HENGELER  UND  SEh\E  KUNST. 


VON  FRITZ  V.  OSTINI. 


Ob  es  wohl  noch  viele  deutsche  Maler  gibt, 
die  „inwendig  so  voller  Figur"  sind,  wie 
Adolf  Hengeler?  Kaum!  Er  ist  einer,  der  über- 
haupt in  Bildern  denkt,  in  Bildern  lebt  und  fühlt. 
Wer  auch  ein  paar  Dutzend  seiner  Gemälde  ge- 
sehen hat,  mag  das  noch  lange  nicht  ermessen. 
Dazu  muß  man  schon  tiefer  in  sein  künstlerisches 
Wesen  hineingeblickt  haben  und  wissen,  daß 
sein  Gestaltungstrieb  überhaupt  nie  zur  Ruhe 
kommt.  Ihm  reicht  das  Leben  nicht,  für  das, 
was  er  zu  sagen  hat.  Das  klingt,  wie  recht 
große  Worte  und  ist  doch  nur  schlichte  Wahrheit. 
Denn  mit  dem  was  Hengeler  so  das  Jahr  über 
malt  —  es  ist  nicht  wenig  —  malt  an  Land- 
schaften und  Idyllen,  an  allerlei  liebenswürdiger 
Romantik,  an  Puttenszenen  und  Heiligen- 
geschichten, an  Interieurs  mit  Figuren,  Kostüm- 
bildern usw.  ist  es  noch  lange  nicht  getan.  So 
ganz  kennen  lernt  man  sein  Wesen  nur,  wenn 
man  in  seine  Mappen  gucken  darf  und  die 
Dinge  schaut,  die  er  so  ganz  für  sich  allein,  ohne 
Bestimmung  für  die  Öffentlichkeit,  aus  reiner 


Freude  an  farbigen  und  gegenständlichen  Ein- 
fällen in  der  Zeit  schafft,  die  er  seine  Muße- 
stunden nennt.  Schafft,  so  aus  purer  Lust  und 
Liebe  heraus!  Abends  beim  Lampenlicht  oder 
in  der  Sommerfrische,  wenn  er  „nicht  arbeitet". 
An  einem  Winternachmittag  des  letzten  Jahres 
habe  ich  in  jenen  Mappen  geblättert  —  sehr 
flüchtig  nur,  denn  es  galt,  rund  800  farbige 
Zeichnungen  und  Gouachen  anzusehen,  die  in 
den  letzten  paar  Jahren  so  neben  der  großen 
Malerarbeit  des  Künstlers  entstanden  sind. 
Alle  originell,  in  ihrem  Stoff,  in  ihrer  Farbigkeit, 
in  ihrer  formalen  Gestaltung!  L'nd  alle  fertig 
genug  in  ihrer  Art,  um  für  sich  was  zu  gelten. 
Viele  sind  reife  feine  Bildchen,  technisch  oft 
verblüffend  geschickt  ausgeführt  und  alle  doch 
leicht,  lustig,  spontan  gegeben  —  gegriffen  aus 
einer  Schatzkammer  von  anscheinend  uner- 
schöpflichem Reichtum.  Manche  von  diesen 
fröhlichen  Farbspielen,  für  die  es  kaum  eine  Be- 
zeichnung gibt,  reifen  zu  Bildern  aus.  Die  Mehr- 
zahl bleibt  wohl  vor  der  Hand  in  den  Mappen. 
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Wer  in  diesen  Schätzen  geblättert  hat,  be- 
kommt von  Adolf  Hengelers  Malertum  einen 
noch  viel  höheren  Begriff,  als  der,  der  nur  seine 
fertigen  Bilder  kennt.  Man  ist  ja  heute  so  gerne 
bereit,  alles  reich  produzierende ,  sprudelnde 
Schöpfertum  von  oben  herab  abzutun.  Wo  es 
nicht  ursprünglich,  nicht  gemußt  ist,  mag  das 
ja  gute  Gründe  haben.  Hier  aber  ist  Einer, 
dessen  Produktivität  aus  der  lauteren  Freude 
am  Leben  und  am  Schaffen  stammt.  Diese 
Freude  ist  gewachsen  von  Jahr  zu  Jahr  —  auch 
ein  seltsames  Phänomen!  Der  heute  Fünfund- 
fünfzigjährige  stand  schon  den  Vierzigern  recht 
nahe,  als  er  sich  erst  so  recht  an  das  Malen 
heranwagte.  Als  Künstler  betätigt  und  nicht 
nur  sein  Brot  verdient,  sondern  auch  sein  Teil 
Ruhm  erworben,  hatte  er  sich  allerdings  schon 
seit  frühen  Jugendjahren,  als  einer  der  besten 


iEMÄLOE  »FÖHNTAG' 


Karikaturisten  der  Fliegenden  Blätter,  Einer 
von  den  mit  beseligendem  Humor  Begnadeten, 
die  immer  zu  befreiendem  Lachen  zwingen. 
Als  er  so  was,  wie  das  vierte  Tausend  Zeich- 
nungen vollendet  hatte,  konnte  er  den  Trieb 
zur  Farbe  nicht  mehr  bändigen.  Er  fing  an  zu 
malen,  wozu  er  in  der  Schule  von  Wilhelm  von 
Diez  eine  gute  Grundlage  bekommen  hatte. 
Malte  erst  ein  paar  winzige  Bildchen  und  wurde 
von  Jahr  zu  Jahr  schöpferischer  und  vielseitiger. 
Seine  sonnige  Daseinsfreude,  sein  echter  un- 
verbildeter und  im  besten  Sinne  naiver  Humor 
segnete  auch  seine  Kunst.  Der  Humor  lebt 
nicht  nur  in  seinen  Bildgegenständen ,  er  be- 
slimmmt  seine  Farbe  und  technische  Handschrift, 
er  führte  ihn  zu  dem  dankbaren ,  tiefinnigen 
Erfassen  der  heimatlichen  Landschaft,  die  immer 
mehr  Bedeutung  gewann  in  seinem  Werk.  Land- 
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schaftler  im  altüberkommenen  Sinne  ist  er  dabei 
freilich  kaum  geworden,  obwohl  er  —  dies  Heft 
gibt  Proben  davon  —  auch  reine  Landschaften 
ohne  jedeBelebungdurchFigürliches  genuggemalt 
hat.  Aber  mit  Vorliebe  stellt  er  heitere  oder 
auch  ernste  Gestalten  in  die  Natur,  Gestalten 
die  etwa,  wie  seine  Putten  und  Elementargeister 
aller  Art,  die  gewollte  Stimmung  betonen,  oder 
aus  deren  Gemüt  heraus  diese  Stimmung  emp- 
funden erscheint.  SchöneFrauen  wandeln  durch 
seine  Frühlingswiesen,  Liebespaare  schreiten 
durch  das  Sommergrün,  mehr  oder  minder  drol- 
lige, lebendige  Spießbürgertypen  biedermeie- 
rischer Prägung  ergötzen  sich  an  schöner  Aus- 
sicht, pflegen  ihre  Blumen  im  Garten,  oder  auf 
Terrassen  und  Altanen,  sitzen  vor  dem  gefüllten 
Becher  —  oder  es  entlädt  einer  seinen  Jubel 
über  die  schöne  Welt  in  einem  Waldhornsolo. 
Ein  ander  Mal  führt  der  Weihnachtsmann  oder 
der  heilige  Nikolaus  seine  Gaben   durch  den 


GEMÄLDE  >DER  MALER« 


Winterwald  oder  eine  heilige  Familie  ist  in  der 
Winternacht  um  die  Krippe  vereint  in  einer 
deutschen  Hütte.  Keine  Nachfolge  Uhdes  und 
kein  Stilisieren  im  Sinne  unserer  alten  Kunst  — 
das  Alles  kommt  ganz  selbstverständlich  aus 
Hengelers  Wesen,  gemütlich,  vergnügt,  natur- 
andächtig und  herzenswarm! 

Putten,  die  in  Lüften  schweben  als  die  Gött- 
chen des  Frühlings  und  der  Freude,  oder  auf 
blumendurchsticktem  Rasen  spielen,  entsprechen 
seiner  Art  besonders  und  die  Bilder  mit  Putten 
sind  auch  besonders  beliebt  geworden.  Aber 
sie  bedeuten  doch  nur  einen  kleinen  Teil  seiner 
Produktion.  Auch  dem  strengsten  Ernst  gönnt 
er  gelegentlich  seine  Rechte,  wie  wohl  das  groß 
gesehene  Kreuzigungsbild  beweist,  oder  die 
Szene  mit  den  Furien,  die  hier  abgebildet  ist 
und  manches  andere  Bild,  das  aus  seiner  Werk- 
statt in  die  Welt  ging.  Aber  schließlich  eine 
Aufzählung  aller  Stoffe,  die  er  behandelt  oder 
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noch  in  Arbeit  hat,  erlaubt  der  knappe  Raum 
hier  nicht  und  sie  ist  auch  nicht  bestimmend 
für  das  Verständnis  seines  Wesens. 

Hengelers  Malerei  gefiel  sich  erst  im  reiz- 
vollen Detail,  in  einem  Farbenschmelz,  der  noch 
an  die  Diezschule  erinnerte,  dann  wuchs  sie 
immer  mehr  ins  Große,  wurde  lockerer,  breiter 
und  freier.  Er  hörte  auf,  seine  Tempera  zu  fir- 
nissen, malt  mit  matten  Farben  seine  lichten 
Himmel  und  luftigen  Formen  und  ging  dann, 
als  sein  Pinselstrich  immer  mehr  an  Kraft  und 
Lichtigkeit  gewann,  ganz  zur  Ölfarbe  über. 
Wenigstens,  was  die  großen  Bilder  angeht.  Und 
seine  Ausdrucksmittel  sind  längst  wuchtig  genug 
geworden  auch  für  monumentale  Aufgaben. 
Sein  kleinstes  und  wohl  frühestes  Bildchen 
zeigte  eine  Hummel  in  Lebensgröße,  wenn  ich 
mich  recht  entsinne,  für  die  Ausstellung  „Mün- 
chen 1908"  malte  er  ein  Riesenwandbild  der 
Mutter  Jsar  mit  ihren  Kindern.  So  waren 
seine  Mittel  in  einem  Jahrzehnt  gewachsen. 

Neben  dem  „Bilder  malen"  hat  Adolf  Hen- 
geler seine  Schaffenslust  frei  und  seine  große 


r.EMAXDE  »IM  WXNTERf 


malerische,  oder  besser  allgemein  künstlerische 
Begabung  auch  noch  auf  die  mannigfaltigste 
Art  anderweitig  betätigt.  Er  hat  eine  prächtige 
Bilderfibel  gezeichnet  und  Bilderbücher,  die 
zumSchönsten,  Sinnigsten  und  Innigsten  gehören, 
was  wir  auf  diesem  Felde  besitzen.  Das  quoll 
ihm  nur  so  in  Überfülle  aus  frohem,  lachendem 
Herzen.  Damals  wohl,  es  war  in  den  letzten 
Jahren  vor  dem  Krieg,  bildete  er  seine  Bunt- 
stifttechnik aus,  die  so  reich  an  Reiz  und  künst- 
lerischen Möglichkeiten  ist,  daß  man  ein  eigenes 
Kapitel  darüber  schreiben  müßte.  Als  dann 
der  Weltbrand  losbrach ,  schüttelte  er  allen 
Grimm,  alles  Heiße  was  sein  deutsches  Herz 
bewegte  in  buntgezeichneten  Tagebuchblättern 
aus,  fürs  Erste  nur,  um  die  Eindrücke  loszu- 
werden, die  ihn  Tag  um  Tag  erfaßten.  Es  wird 
nicht  viel  Besseres  und  Schlagenderes  an  Kriegs- 
karikaturen geschaffen  worden  sein,  nicht  viel, 
was  so  voll  persönlicher  Leidenschaft  war.  Diese 
Dinge  sprachen  nicht  zur  Menge,  in  ihnen  sprach 
ein  Mann,  der  die  Zeit  im  Tiefsten  erlebte,  zu 
sich  selbst.    Aber  eben  darum  gefielen  sie  un- 


129 


Adolf  Hengeler  und  seine  Kunst. 


PROFESSOR  ADOLF  HENGELER. 


geheuer,  als  eine  kleine  Auswahl  aus  dieser 
reichen  Ernte  in  sechs  Mappen  zu  wohltätigen 
Zwecken  herausgegeben  wurde.  Wie  stark  die 
malerische  Wirkung  dieser  Bildchen  ist,  läßt 
ein  anderes,  „der  große  Fisch",  eins  von  den 
vielen  in  den  erwähnten  Mappen ,  selbst  in 
schwarz-weißer  Wiedergabe  erkennen. 

Diese  farbigen  Zeichnungen  entstehen,  wie 
gesagt  meist  Abends  bei  der  Lampe,  oder 
während  des  Landaufenthaltes  im  Sommer. 
Hengeler  nimmt  dann  wohl  auch  sein  Material 
auf  Spaziergänge  mit  und  hält  in  gleicher  Art 
landschaftliche  Formen  und  Stimmungen  fest, 
die  ihn  anziehen.  Da  wird  denn  oft  eine  ganze 
Anzahl  Blätter  an   einem  Nachmittage  fertig. 


GEMAiUE  .DAS  ATELIER« 


Irgendwie  schaffen  muß  er  immer,  auch  wenn 
er  nicht  an  der  Staffelei  oder  in  seinem  Amt 
als  Akademieprofessor  beschäftigt  ist.  An 
Abenden  vor  der  Lampe  hat  er  unter  anderm 
auch  eine  köstliche  Folge  von  Entwürfen  fertig- 
gestellt, die  die  farbige  Ausschmückung  ganzer 
Straßenzeilen  eines  alten  oberbayrischen  Land- 
städtchens zum  Gegenstande  haben.  Sogar  an 
künsllerischerBühnenausstattunghatsichllenge- 
1er  schon  —  und  mit  glänzendem  Erfolg  —  ver- 
sucht, als  er  für  das  Münchener  Künstlertheater 
Shakespeares  „Kaufmann  von  Venedig"  und 
Ruederers  „Wolken-Kuckucksheim"  bearbeitet. 
Wo  er  zupackt,  tut  er's  mit  ganzer,  froher 
Kraft  und  sicherem  Gelingen !         fkitz  %-.  ostini. 
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Die  Zeit  ist  vorbei,  daalle  Malerei  im  Grunde 
nichts  war,  als  ein  hohes  Lied  auf  die 
Schönheit  der  Natur.  —  In  sklavischer  Erniedrig- 
ung lag  der  Künstler  zu  Füßen  der  Natur  und 
bat  die  hohe  Frau  nur  um  die  eine  Gunst,  jeden 
ihrer  Reize  endlos  singen  und  schildern  zu 
dürfen.  Sehen  v^'ar  Gnade,  Malen  war  ein  Dank- 
opfer, ein  Aufgehen  der  Persönlichkeit  in  der 
Abspiegelung  der  Natur.  Dann  kam  der  Impres- 
sionismus, die  nervöse  Auffassung  des  Natur- 
cindrucks  und  die  nervöse  Wiedergabe.  Die 
Flüchtigkeit  der  Auffassung  und  derTechnik  war 
zugleich  eine  Methode  der  Vereinfachung,  des 
Weglassens,  Übersehens,  Zusammenziehen^. 

In  der  nächsten  Stufe  der  Naturüberwindung 
wurde  dieses  Moment  gesteigert,  unterstrichen, 
zum  stilistischen  Prinzip  erhoben.  Keineswegs 
konnte  das  Auge  so  einfach  sehen,  wie  der 
Pinsel  malte.  Der  Geist  war  es,  der  zusammen- 
zog, große  Flächen  konstruierte,  der  eine  ein- 
fache Natur  darstellte,  wo  er  eine  verwirrende 
Vielfältigkeit  vorgefunden  hatte.  —  Von  da  zum 
Primitiven  ist  wieder  nur  ein  Schritt.  Die  Ein- 
fachheit liegt  hier  in  der  Denk-  und  Auffassungs- 
weise. Der  Reichtum  der  Anschauung,  die  ner- 
vöse Feinfühligkeit  der  Auffassung,  selbst  die 
Größe  werden  aufgegeben,  nur  um  die  Eigen- 
mächtigkeit des  Menschen  gegenüber  der  Natur 
noch  zu  steigern.  Der  Primitivismus  ist  bereits 
ein  direkter  Gegensatz  zum  Naturalismus. 

Die  Befreiung  geht  aber  noch  weiter.  Zuerst 
macht  sich  die  Farbe  von  der  Natur  unabhängig. 
Die  Farbigkeit  wird  über  alle  Naturmöglichkeit 


hinaus  gesteigert,  die  reinen  Farben  treten  an 
die  Stelle  der  in  der  Natur  vielfach  gebrochenen, 
man  geht  der  Kraft  und  der  Vereinfachung  zu- 
liebe   auf    die    wenigen    Grundfarben    zurück. 

Man  geht  bis  zur  Negierung  der  Natur  und 
malt  die  Menschenkörper  grün,  den  Rasen  rot. 
Warum?  Einer  Farbwirkung,  einer  geistigen 
Konstruktion  zuliebe! 

Das  gleiche  spielt  sich  mit  der  Form  ab. 
Auch  sie  kam  vom  Einfachen,  Primitiven  zum 
Naturwidrigen.  Wir  kennen  sie  alle,  die  schein- 
bar fehlerhaften  Zeichnungen,  die  unmöglichen 
Körper,  die  schiefstehenden  Häuser,  die  Ver- 
sündigungen gegen  die  Perspektive.  Sie  sind 
nur  zu  verstehen  als  Proteste  gegen  die  Natur, 
als  Eigenwilligkeiten  eines  Geistes,  der  damit 
seine  Weltbedingtheit  abstreifen  will.  Hat  er 
sich  zuerst  damit  begnügt,  die  Formen  der 
Natur  zu  vergewaltigen,  zu  verkrüppeln  und 
zu  verdrehen,  so  geht  er  bald  dazu  über,  ganz 
aus  Eigenem  eine  neue  Welt  aufzurichten.  Die 
Bilder  dieser  Formalisten  haben  wie  in  der 
Farbe,  auch  in  der  Zeichnung  mit  der  Natur 
absolut  nichts  mehr  zu  tun.  Sie  sind  reich  und 
voller  Ausdruck  wie  die  Natur,  aber  ganz  aus 
den  Elementen  des  Geistes  erwachsen. 

Auf  dieser  Linie  des  Vorsturms  und  des  Pro- 
testesgegendieNaturstehtheute  dieSpilze.  Ma- 
len ist  nicht  mehr  eine  Hingabe  an  die  Natur,  son- 
dern eine  Evolution,  eine  Eruption  des  Geistes. 
Nun  muß  es  sich  zeigen,  ob  das  neue  Bild  im 
Werte  das  frühere  erreichen,  ob  der  Geist  die 
Natur  vergessen  machen  wird.  .  .  .    a.  jaumann. 
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Man  kann,  nach  einem  Maßstab  weniger  des 
Temperaments  als  der  inneren  Dynamik, 
Malerei  in  zwei  Anschauungen  spalten :  die 
der  Tiefe  —  und  die  der  Fläche.  Tiefe  Malerei 
durchbricht,  ohne  malerische  Grenzen  zu  ver- 
lassen, doch  irgendwie  die  Zweidimensionali- 
tät,  die  das  Malerische  umspannt,  und  stößt 
nach  der  dritten  Dimension  vor  ....  der  der 
Tiefe.  Dies  hat  mit  Plastik  nichts  zu  tun,  wohl 
aber  mit  der  Intensität  des  künstlerischen  Ge- 
sichts. Diese  Form  baut  mit  der  letzten  Ge- 
spanntheit des  inneren  Ausdrucks  das  Werk  in 
die  Gespanntheit  des  tiefen  Raums.  Namen : 
Rembrandt,  Grünewald,  Courbet,  Delacroix, 
Liebermann,  Beckmann.  Oberflächlich  gespro- 
chen,  wäre   dieser   Darstellung  vielleicht   das 
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Wort  dramatisch  beizufügen  oder  Vergleich  zu 
schlagen  nach  Epik  hoher  Form. 

Aber  die  flächige  Malform  verlangt  anderes 
Temperament,  ja  gänzlich  andere  Vorbedingung. 
Das  Kosmische,  das  Direkte,  das  Unerbittliche, 
das  bei  den  Tiefenmalern  stracks  führt,  nach 
allgemein  Endgültigem  geht  (und  im  letzten 
Sinne  diese  Art  an  Temperament,  Gesinnung 
und  Griff  uns  zur  wichtigsten  macht),  bleibt 
hier  anfangs  sekundär.  Zuerst  ist  die  Fläche. 
Mit  ihr  ist  zu  rechnen,  sie  bleibt  aufzuteilen, 
auszufüllen,  zu  komponieren.  Im  Prinzip  ist 
die  Frage  der  Diagonalen  früher  als  die  der 
Seele.  Die  Tiefenmalerei  vergewaltigt  den 
Raum.  Die  der  Fläche  teilt  ihn  zuerst  auf.  Eine 
Station  steht  hier  dazwischen,  eh  es  auf  Schön- 
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heit  geht.  Die  kann  dann  wundervoll  werden, 
auch  dies  kann  große  Kunst  werden.  Aber  der 
Pendel  schwingt  immer  durch  Gefahr,  eh  er 
oben  zur  Größe  ausschlägt.  Namen  an  diesem 
Ort:  Pompejanisches,  Byzantinisches,  Giotto, 
Präraffaeliten,  Puvy  de  Chavannes,  Franz  Marc. 
Oberflächlich  gesprochen,  wäre  vielleicht  das 
Wort  lyrisch  beizufügen  oder  zu  reden  von  der 
schönen  und  primitiven  Idylle  dieses  Daseins. 
Der  Pendel  geht  durch  Gefahr:  das  Dekora- 
tive. Nach  dieser  Überwindung  erst  kommt  die 
Vollendung.  Kein  Zweifel  aber,  daß  jedes 
Hängenbleiben  unten  ein  Versagen,  jedes  Ex- 
periment neue  Gefahr,  jede  Manier  sofort  wie- 
derDekoration wird.  Nur  der  große  Aufschwung 
treibt  nach  oben.  Nur  das  ungehemmt  Schöp- 
ferische bringt  die  schöne  Fläche,  die  konstruk- 
tionslos sich  in  die  Rhythmen  ureigentlicher 
Harmonie  hinein  spielt.  Maler  der  Fläche  sind 
immer  in  erster  Linie  Kämpfer  gegen  das  De- 
korative.  Den  ganzen  Kampf,  das  öftere  Über- 
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winden,  das  häufige  Zurückfallen,  das  ganze 
vibrierende  Schwanken  im  Ausschlag  des  Pen- 
dels .  .  .  ein  Musterbeispiel:  Josef  Eberz. 

Er  kommt  aus  der  Hölzelschule.  Das  heißt  aus 
der  Theorie.  Aus  Calcul,  das  sich  qualvoll  müht 
das  Unfaßbare  zu  formen  —  das  formbar  nur  ist 
aus  der  Kraft  und  dem  Geist.  Er  ringt  sich  als 
einziger  (außer  etwa  Pellegrini)  zu  Originalität 
durch.  Hölzel  geht  den  Weg  der  intellektuellen 
Raumaufteilung  weiter  bis  zu  dem  Glasfenster, 
ein  konstruktiver  Nihilismus  der  Farbe,  der  bei 
diesem  Gegenstand  dann  allerdings  wundervolle 
Lösungen  bringt.  Der  große  Raum  im  Hause 
eines  unserer  vorzüglichsten  Mäzene,  bei  Bahl- 
sen  in  Hannover,  zeigt  den  großzügigen  Effekt. 
Eberz  dagegen  entwickelt  aus  den  hinundher- 
geteilten  Flächen  langsam  seine  Kompositionen, 
Vorwürfe  oft  und  wesentlich  religiöser  Art. 
Noch  teilt  jedoch  das  Kreuz  zu  auffällig  die 
Fläche,  noch  ist  der  Jesus  mehr  eine  Folge  der 
Anordnung  im  Bilde  als  des  religiösen  Gefühls. 
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Hier  wurde  —  in  Parenthese  —  ein  Grundirr- 
tum begangen  :  aus  den  testamentarischen  Vor- 
würfen diesen  sehr  begabten  Maler  als  Bringer 
neuer  Religiosität  zu  zeigen.  Wir  haben  zu 
unserem  tiefsten  Schmerz  heut  in  konfessio- 
nellem Sinn  kein  religiöses  Weltgefühl,  aus  dem 
Kunst  solchen  Atems  kommen  könne.  Kommt 
es  aber,  wird  es  nicht  auf  die  Themen  zurück- 
greifen. Einfach  gesagt :  diese  Vorwürfe  kamen 
aus  der  Lust  an  räumlicher  Komposition,  kamen 
aus  dem  Trieb  des  Kolorits.  Dies  ist  ein  neues 
für  Eberz  sehr  wichtiges  Moment.  Er  hat  Sinn 
für  die  Farbe  wie  wenige  der  deutschen  Maler, 
die  zum  Teil  sehr  viel  Kraft,  zum  Teil  schla- 
gende Robustizität  der  innerenSpannung  haben, 
aber  keine  Kultur  der  Farbe  wie  die  Franzo- 
sen. Das  hängt  mit  dem  ganzen  Schmerz  un- 
serer Traditionslosigkeit  zusammen.  Eberz  hat 
aber  das  Farbgefühl  in  dem  Nerv  der  Finger- 
spitzen.    Hat  ein  Rosa,   einen  Übergang  zum 
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Blau,  ein  Grün,  das  von  erlesenster  Delikatesse 
ist.  So  kommt  er,  immer  freier  komponierend, 
vom  religiösen  Sujet  zur  freieren  Formung. 
Liebe  zur  Exotik  läßt  ihn  des  großen  Sammler 
Kirchhoffs  wundervollen  tropischen  Garten  in 
Wiesbaden  in  vielen  Aquarellen  malen ,  die 
einzigartigen  Kakteen  in  Darmstadt  inspirieren 
ihn.  Menschen  erscheinen,  bald  still  idyllisch, 
bald  in  Ekstase,  in  deren  stilles  Ineinanderspiel 
sich  die  Symbole  der  seltenen  Blumen  und 
Bäume  schlingen.  Die  Rhythmik  wird  freier, 
schwingender,  süßer,  die  Farbe  erhält  einen 
subtilen  Schmelz.  Das  Bild  wird  in  einem  tie- 
feren Sinne  mondän. 

Aber  es  wird  damit  nicht  tief.  Es  wird  schön 
aber  nicht  von  größter  Haftung.  Er  wird  traum- 
haft leicht  aber  nicht  unvergeßlich.  Süße  Spie- 
gelung doch  nicht  Vision.  Dies  gilt  vom  Durch- 
schnitt und  hier  wäre  zu  sagen,  daß  der  Maler 
seine  große  und  rasche  Fruchtbarkeit  auf  we- 
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niger  an  Zahl  konzentriere  und  mehr  in  den 
Hintergrund  des  Raums  (und  der  Seele)  hinein- 
male als  in  die  Fläche.  Auch  die  sublimste 
Leichtigkeit  verlangt  Gehalt,  über  dem  sie 
schwebt.  Dieser  Maler  ist  so  begabt  wie  we- 
nige, hat  den  schönen  Schwung  der  Leiber,  das 
gute  Ineinandersichfalten  der  Körper,  der  Bäume 
und  der  Landschaft,  erlesene  Farbe  und,  wenn 
das  Pendel  hochschwingt,  Inbrunst  des  Erleb- 
nisses. Hier  sei  er  sparsam,  verdichte  dies  alles 
und  es  werden  Bilder  von  in  Deutschland  sel- 
tener Grazie  des  Pigments  und  der  Gesinnung. 
Dies  wird  der  Weg  sein.  Wo  in  so  außerordent- 
lich fruchtbarem  Arbeitskreis  das  Pendel  durch- 
schwang zur  Höhe,  sind  außerordentliche  Bil- 
der, Christusse  mit  leuchtenden  Farben,  still  in 
sich  glühende  tropische  Landschaften,  von  sanf- 
ter Ekstase  angeglühte  Menschen.  Vieles  da- 
zwischen in  den  Pausen  blieb  dekorativ.  Blieb 
schön  aufgeteilte  Fläche,  in  guten  Farben  ge- 
gliederter Raum.  Erfüllung  ist  in  der  Ma- 
lerei der  Fläche  aber  nur  nach  überwundener 
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Gefahr.  Die  erste  Etappe  ist  das  Dekora- 
tive. Die  zweite  erst  das  Bild.  Dahin  aber 
geht  der  Weg  und  nur  dahinaus  hat  er  Sinn,  so 
interessant  die  Schwankung  des  Ausschlags,  so 
menschlich  und  tapfer  es  auch  ist,  was  man  sieht : 
wie  häufig  die  erste  Station,  wie  oft  auch  die 
glückliche  zweite  erreicht  wird.  —  k  edschmid. 
Ä 

Im  aligemeinen  ist  für  unsere  Zeit  der  Wirrnis  und 
des  Irrtums  der  Sa^  aufzustellen,  daß  wir  nicht  mit 
der  Ästhetik  beginnen  müssen,  sondern  mit  dem  Ge- 
fühl. Denn  wenn  wir  von  der  Wurzel  warmer  Lebens- 
empfindungen ausgehen,  gelangen  wir  von  selbst  in 
einen  Zustand  des  Künstlerischen;  wenn  wir  aber  beim 
Isoliert-Artistischen  beginnen,  kommen  wir  nie  zum 
Ganzen  und  werden  nur  zu  leicht  ins  Sonderliche, 
Exzeptionelle  und  Eitle  hineingeführt  und  dem  Ge- 
meinsamkeitsgedanken  entfremdet,  der  für  jede  Kul- 
turbestrebung das  Widitigste  ist.  Die  Lehren  der  Ge- 
schidrte,  die  den  notwendigen  Gang  der  Entwicklung 
vom  Ethischen  zum  Ästhetischen  zeigen,  lassen  sich 
auch  auf  den  Einzelnen  anwenden.   KARL  SCHEFFLER. 
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DER  VERZICHT  AUF  DEN  NATURALISMUS. 

VON  AUGUST  HIRSCHING  (IM  FELDE). 


ES  kann  natürlich  nicht  Zweck  dieser  Zeilen 
sein,  gegen  den  Naturalismus,  wie  er  im 
vergangenen  Jahrhundert  eine  Zeitlang  Mode- 
richtung war,  Sturm  zu  laufen.  Dieser  ist  als 
solche  längst  erledigt.  Mit  Naturalismus  möchte 
ich  heute  die  Gepflogenheit  eines  immer  noch 
sehr  großen  Teils  unseres  gebildeten  Publi- 
kums bezeichnen,  alle  Kunstbewertung,  speziell 
auf  dem  Gebiet  der  bildenden  Künste,  durch 
die  Brille  des  „Natürlichen"  zu  sehen.  Und 
zwar  sind  das  sehr  oft  Leute,  die  sich  auf  ihren 
Kunstsinn,   ja   ihr  Kunstverständnis  etwas  zu 


gute  halten  und  die  in  ihrer  persönlichen  Ehre 
sich  gekränkt  fühlten,  wollte  man  ihnen  die 
Unrichtigkeit  ihres  Standpunkts  klarlegen.  „Wie 
natürlich!"  oder  „Ganz  Natur!"  gilt  bei  ihnen 
als  das  höchste  Lob  für  ein  Kunstwerk. 

„Meine  Herrn,  die  Kunst  hat  mit  der  Natur 
nichts  zu  tun!"  Mit  diesen  kühnen  Worten 
hörte  ich  vor  Jahren  einmal  einen  Stuttgarter 
Privatgelehrten  einen  übrigens  sehr  interessan- 
ten und  geistreichen  Vortrag  beginnen.  Das 
heißt  nun  natürlich  das  andere  Prinzip  auf  die 
Spitze  stellen,  und  ich  möchte  diesen  Satz,  so 
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wie  er  ist,  nicht  ohne  weiteres  unterschreiben. 
„Die  Natur  ist  die  größte  Lehrmeisterin",  dieses 
Wort  aus  dem  grauen  Altertum  hat  auch  heute 
immer  noch  seine  uneingeschränkte  Geltung. 
Und  ganz  besonders  in  den  bildenden  Künsten. 

Das  weiß  ja  auch  ein  Jeder,  der  sich  jemals 
ernstlich  in  irgend  einem  Zweig  derselben  prak- 
tisch betätigt  hat.  Aber  ebenso  weiß  auch  jeder 
wahre  Künstler,  daß  die  Natur  und  das  Studium 
derselben  immer  nur  Mittel  zum  Zweck  und 
nicht  Selbstzweck  ist.  Aber  das  ist  gerade  das, 
was  beim  lieben  Publikum  oft  so  wenig  ver- 
standen und  nachempfunden  wird. 

Diese  guten  Leute  „aus  der  alten  Schule", 
wie  sie  sich  selber  manchmal  mit  Vorliebe  zu 
bezeichnen  pflegen,  wollen  um  gar  keinen  Preis 
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lernen,  auch  hierin  einmal  umzudenken,  ob- 
wohl man  doch  meinen  sollte,  daß  ein  Um- 
denken, auf  welchem  Gebiet  es  auch  sei,  heut- 
zutage niemanden  mehr  ernstliche  Schwierig- 
keiten bereiten  dürfte. 

Vielleicht  hängen  sie  deshalb  so  zäh  an  ihren 
alten  Grundsätzen  und  Meinungen,  weil  — 
wenigstens  auf  diesem  Gebiet  —  bis  jetzt  noch 
keine  Zwangsmaßregel,  sie  zu  ändern,  einge- 
setzt hat  und  wohl  auch,  wenigstens  in  diesem 
Punkte,  die  Freiheit  der  Meinungen  sowie 
deren  Äußerung  nicht  angetastet  werden  wird. 
Vorläufig  liegt  wenigstens  noch  kein  Anlaß  vor, 
einen  solchen  Umsturz  zu  befürchten. 

Man  muß  ja  immerhin  konstatieren,  daß  das 
Verständnis  für  die  Ziele  der  neueren  Kunst, 
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oder  wenigstens  der  gute  Wille,  sie  zu  ver- 
stehen, mehr  und  mehr  an  Raum  gewinnt.  Es 
ist  ein  Suchen  und  Tasten  da,  in  manchen 
kunstverständigen  Laienkreisen,  dem  Wollen 
dieser  neuen  Kunst  auf  die  Spur  zu  kommen. 
Das  sind  sehr  erfreuliche  Ausnahmen,  aber 
leider  eben  immer  noch  Ausnahmen. 

Dabei  tritt  aber  auch  —  psychologisch  nur 
zu  leicht  erklärlich  — •  die  weniger  erfreuliche 
Erscheinung  zu  Tage,  daß  auch  Kreise,  die  von 
Kunstverständnis  chemisch  rein  sind,  sich  der 
neuen  Kunst  annehmen,  —  weil  sie  nun  einmal 
in  Mode  ist.  Das  schadet  ihrem  Ansehen  na- 
türlich mehr,  als  es  dem  einzelnen  Jünger  der- 
selben vielleicht  nützt.  Doch  war  das  schon 
immer  so  und  wird  ewig  so  bleiben. 

Es  ist  ja  auch  beileibe  nicht  alles  gut,  ist 
auch  gar  nicht  alles  „Kunst",  was  unter  diesem 
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Namen,  oft  in  Ausstellungsräumen,  die  einen 
Ruf  zu  verlieren  haben,  geboten  wird. 

Aber  es  handelt  sich  doch  vor  allem  darum, 
endlich  einmal  ein  Verhältnis  zu  gewinnen  zu 
dem,  was  die  neue  Kunst  eigentlich  will.  Nicht 
immer  bloß  mit  Achselzucken,  Kopfschütteln 
oder  gar  mit  ein  paar  manchmal  höchst  unan- 
gebrachten demonstrativ  abfälligen  Bemer- 
kungen an  diesen  Dingen  vorbeizulaufen,  wie 
man  es,  auch  vor  wirklichen  Kunstwerken  der 
neueren  Schule,  noch  häufig  in  den  Ausstell- 
ungen beobachten  kann.  Damit  ist  nun  einmal 
eine  Sache  nicht  abgetan,  die  auf  Grund  von 
ganz  hervorragenden  Einzelwerken  besonders 
glücklicher  Künstler,  sowie  schon  durch  den 
Ernst  und  das  jahrelange  Streben,  mit  dem 
diese  den  neuen  Zielen  sich  hingeben,  ihre 
Existenzberechtigung  nachgewiesen  hat. 
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Wenn  Künstler  von  —  soweit  bekannt  — 
völlig  normalen  und  gesunden  Sinnesempfin- 
dungen, die  auf  naturalistischem  Gebiet  bereits 
Hervorragendes  geleistet  und  damit  einen 
Namen  sich  errungen  haben,  ihr  ganzes  tech- 
nisches Können  plötzlich  über  Bord  v^erfen  und 
auf  einmal  ganz  anders  gearteten,  völlig  neuen 
Zielen  nachjagen,  so  darf  man  doch  wohl  an 
ihren  Ernst  glauben,  auf  dem  eingeschlagenen 
neuen  Weg  etwas  Brauchbares  zu  erreichen, 
und  braucht  in  ihre  Ehrlichkeit  darum  noch 
keine  Zweifel  zu  setzen. 

Was  anderes  ist  es,  wenn  junge  eingebildete, 
dabei  vielleicht  „ideal"  veranlagte  Ignoranten 
(beiderlei  Geschlechts)  glauben,  da  anfangen 
zu  können,  wo  jene  mit  dem  Studium  aufgehört 
haben,  wobei  dann  meistens  das  Unzulängliche 


zum  Ereignis  wird.  Aber  der  Mangel  an  Stu- 
dium, an  künstlerischer  Erfahrung  zeigt  sich  in 
den  meisten  Fällen  gar  bald.  Und  der  von 
irgend  einem  hilfsbereiten  „Manager"  gemachte 
Eintagsruhm  ist  schnell  vergessen. 

Ich  schwöre  nicht  unbedingt  auf  die  Form 
des  „Expressionismus",  wie  sie  bis  heute 
zu  Tage  getreten  ist.  Wir  stehen  allem  An- 
schein nach  noch  in  der  Entwicklung  und  wissen 
noch  nicht,  in  wie  weit  das,  was  bisher  als  ex- 
pressionistische Kunst  bezeichnet  wurde,  im 
Rahmen  einer  späteren  Kunstgeschichte  abso- 
lute Wertung  findet  und  wie  viel  davon  als  — 
nun  einmal  nicht  zu  umgehende  —  mehr  oder 
weniger  interessante  Entwicklungs-  und  Be- 
gleiterscheinung fallen  und  in  Vergessenheit 
geraten  wird  und  muß.      (schluss  auf  seite  201.) 
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SIDONIE  ST.  SPRINGER-MÜNCHEN. 


Die  expressionistische  Welle,  die  derzeitüber 
uns  hinwegspült,  ist  vielleicht  nichts  als 
eine  energische  Auflehnung  gegen  die  einseitig 
auf  Rezeptivität  gestellte  Kunstübung  der  im- 
pressionistisch orientiert  gewesenen  letzten 
Jahrzehnte.  Ein  nicht  vorwiegend  von  außen- 
her  seine  Befruchtung  holender  Maler  hat  heute 
deshalb  wohl  erhöhte  Aussicht ,  beachtet  zu 
werden. 

Freilich,  jenes  tastende,  taumelnde  Suchen, 
aus  den  Rapporten  unserer  Sinne  ein  neues 
Pathos  nachtwandlerisch  herauszuholen,  diese 
Art  von  Neutönertum  hat  Sidonie  St.  Springer 
nicht.  Dazu  hat  sie  ein  viel  zu  inniges  Hin- 
gebungsbedürfnis an  die  Welt,  die  „herrlich  wie 
am  ersten  Tag"  vor  ihrem  Auge  steht.  Es  ist 
ein  Auge,  trunken  von  Schönheit  und  doch  scharf 
undklarwienureines;  unddiesemAugegehorcht 
eine  Hand  von  ungewöhnlicher  Zucht  und  Fein- 
fühligkeit.    Die  Liebe  ,  mit  der  die  Künstlerin 


einer  Linie  nachspürt  und  das  Strukturelle  von 
Baum  ,  Fels  oder  Menschenleib  in  sein  Ober- 
flächenbild hineinlegt,  dieses  Niedersinken  vor 
der  Natur  „in  aller  Einfalt  des  Herzens"  läßt  uns 
unwillkürlich  an  die  englischen  Präraffaeliten 
denken.  Und  auch  das  erinnert  an  diese  Brü- 
derschaft, daß  eine  stark  dichterisch  betonte 
Geistigkeit  in  dieser  Malerin  nach  Gestaltung 
drängt.  Der  Ideenkreis,  in  dem  die  Lyrismen 
ihrer  Seele  spielen  und  schwingen,  steht  aller- 
dings dem  der  deutschen  Romantik  näher. 

In  Deutsch-Böhmen  geboren,  hat  die  Künst- 
lerin ihre  ersten  Studienjahre  in  Prag  verlebt. 
Und  Prag  mit  seinen  zerfallenen  Kirchhöfen, 
seinem  in  verwittertemSteingeisternden  Barock, 
seiner  strotzend  reichen  Geschichte,  diesesPrag 
mit  seiner  Atmosphäre,  in  der  sich  uralte,  gegen- 
sätzliche Kulturen  phosphoreszierend  reiben, 
mag  ihrer  Romantik  einen  Zusatz  östlich- 
schwermütiger Elemente  gegeben  haben. 
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Am  deutlichsten  offenbart  sich  dieser  Zug 
in  der  figurenreichen  Komposition  „Ein  Lied 
von  Liebe  und  Leid".  Diese  uns  allen  vertrauten 
Gestalten,  denen  die  Dichtung  das  Wundmal 
unglücklicher  Liebe  aufgedrückt,  bieten  in  ihrem 
Reichtum  beseelter,  quellender  Linien  inmitten 
der  von  toten  Felsen  umstarrten  Enge  das  Bild 
müder,  verzichtender  Leidenschaft.  Das  Be- 
herrschte zeigt  sich  vor  allem  in  der  jegliche 
Effekte  meidenden,  ganz  auf  Innerlichkeit  ge- 
stellten Haltung  des  Ganzen ,  das  etwas  vom 
Geiste  unseres  Jean  Paul  umschwebt. 

Auch  die  „Entwurzelten",  in  ihrer  sprechen- 
den Symbolik  wohl  eines  der  stärksten  Werke, 
zeigt  koloristisch  diese  zuchtvolle  Abstinenz, 
so  außerordentliche  Kraft  auch  hier  in  die  Sil- 
houette gesperrt  ist  —  sie  knistert  förmlich  in 
ihrer  Ladung  an  expressiven  Energien 


GEMÄLDE  »WALDSEK« 


Eine  feine  dekorative  Schmuckwirkung  eignet 
dem  am  Brunnenrand  träumenden  Pagen.  Auch 
hier  zeigt  sich  die  subtile  Zeichenkunst  der 
Malerin.  Zuweilen  verzichtet  sie  auf  jede  ge- 
dankliche Koordinate.  So  in  der  „Dorfidylle". 
Mit  welch'  erstaunlicher  Versenkung  ins  bloße 
Schauen  ist  dieser  Erdenwinkel  abgeschildert  I 
Auch  der  „Waldrand"  gehört  hierher.  Mit 
breiterem  Duktus  ist  hier  die  tonige  Dämme- 
rung, in  der  die  Schichtung  der  benadelten  Äste 
versinkt,  vortrefflich  festgehalten. 

Alles  in  allem  :  Fern  von  Mode  und  Program- 
men lebt  Sidonie  St.  Springer  ihr  schaffendes 
Leben.  Und  gerade  heute,  wo  —  seien  wir  offen 
—  plumpes  Unvermögen  sich  oft  genug  in  anma- 
ßender Prophetengeste  gefällt,  hat  sie  allen  An- 
spruch, beachtet  und  ihrem  reichen  Können  ent- 
sprechend eingeschätzt  zu  werden,  prok.  k.  riss. 
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BILDNIS-BÜSTEN  PAUL  PETERICHS. 

VON  ALFRED  GÜNTHER. 

Diese  drei  Porträtbüsten  Paul  Peterichs,  aus 
der  Fülle  seines  Werkes  herausgehoben, 
erschließen  die  Genealogie  dieses  Künstlers. 
Sie  ist  in  dem  Herrenporträt  aus  Kalkstein  bis 
zu  den  Ägyptern,  im  Marmorbildnis  Eckart 
Peterichs  zur  Antike,  in  dem  Frauenbildnis  aus 
Ton  bis  zur  Renaissance  zu  verfolgen.  Tradi- 
tion der  höchsten  plastischen  Kunst  lebt  in 
diesem  Bildhauer  unserer  Zeit.  Sie  rückt  sein 
Werk,  seine  Statuen,  deren  Monumentalität 
nicht  erst  beim  Überlebensgroßen  beginnt,  seine 
Kleinplastik,  die  nie  Spielerei  wird,  und  seine 
Porträts  voll  höchstem  Ausdrucksreichtum,  aus 
der  Unruhe  moderner  Stilentwicklung  heraus. 
Hier  sind  fast  unzeitgemäße  Meisterwerke  leben- 
digster Kunst. 

In  allen  diesen  Porträts  ist  Reinheit  und  Ent- 
schiedenheit des  Ausdrucks.  Ausdruck  istForm. 
Jedes  Porträt  hat  sein  eigenes  bildnerisches 
Gesetz.   Der  Künstler  sucht  nicht  Stil,  er  sucht 


Seele.  —  Er  arbeitet  mit  den  Wölbungen,  Ver- 
tiefungen, Einschnitten,  Schattenkörpern  eines 
Gesichts  als  baute  er  an  einer  Architektur, 
spannt  Bögen,  setzt  Pfeiler,  umschließt  Hellig- 
keiten. Alle  diese  Köpfe  stehen  auf  einem 
inneren  Fundament.  Dieser  Plastiker  kennt  das 
Geheimnis  der  Ruhe.  Seine  Frauenfiguren 
wachsen  wie  Bäume,  wie  Säulen  empor.  Die 
Angesichter  seiner  Bildnisse  sind  von  Schweigen 
und  Stille  erfüllt.  Nirgend  ist  Erregung  oder 
Unruhe,  nirgend  aber  auch  Starrheit,  Leere. 
Alles  ist  ganz  einfach,  nur  um  seiner  selbst 
willen  da.  Alles  Leben,  alle  Helligkeit,  jeder 
Schatten  dringt  aus  einem  inneren  Kern. 

Die  Bildnisbüsten  Peterichs  sind  mehr  als 
Porträts  der  Frau  S.,  des  Herrn  W.  Sie  lösen 
die  Gesichter  aus  den  Begrenzungen  der  Person, 
suchen  den  reinsten  Ausdruck  eines  Menschen- 
antlitzes. Für  Ähnlichkeit  geben  sie  Mensch- 
lichkeiten, Sinnlichkeiten  lösen  sie  in  Geist. 
Eine  eigenartig  keusche  Würde  ist  um  diese 
Steine.  Die  bildnerische  Gebärde  ist  von  männ- 
licher Scheu. 

Überall  fühlt  man  hier  das  natürliche  Ver- 
hältnis des  Künstlers  zu  seinem  Material.  In 
seinem  Tonmodell,  das  noch  die  formende  Be- 
rührung des  Fingers  zeigt,  sieht  man  Voll- 
kommenheiten, die  sich  bei  jeder  Wiederholung 
in  Stein  oder  Bronze  wandeln  müssen.  Er  kennt 
das  einfache  Leben  des  Steins,  seine  Ausdrucks- 
kraft in  Härte,  Farbe,  Struktur.  Er  arbeitet  mit 
den  spiegelnden  Reflexen  der  Bronze.  Niemals 
findet  man  bei  ihmUnsicherheiten, Zufälligkeiten. 

Er  nimmt  fast  immer  nur  die  Köpfe  mit  dem 
Halsansatz  und  stellt  sie  auf  einen  schmalen 
Sockel.  So  spricht  die  Architektur  des  Gesichts 
ganz  rein.  Und  schon  die  leiseste  Drehung  oder 
Neigung  des  Kopfes  ist  ihm  Mittel  des  Ausdrucks. 
Peterichs  Kunst  ist  durchaus  dem  Wesentlichen 
zugewendet. 

Er  wölbt  richtig  und  gut  die  herrliche  Stirn 
eines  Mannes,  gräbt  die  Augenhöhlen  darunter, 
bildet  an  starker  Nase  und  hagerer  Wange,  bis 
Licht  aus  schmalen  Augen  schaut,  baut  ganz 
bewußt  an  diesem  Kopf  eines  Denkers.  Der 
schöne  Jünglingskopf  seines  Sohnes  hat  das  reine 
Kinn,  die  starke  Nase  antiker  römischer  Köpfe. 
Der  klassische  Ausdruck  gehört  zum  Wesen 
dieses  jungen  Menschen,  der  in  italienischer 
Sonne  aufwuchs.  Daneben  das  zärtlich-stille 
Leben  des  Frauenbildnisses  aus  Ton,  dieser 
innig-süße  Lionardokopf. 

Im  Werk  Paul  Peterichs  ist  die  Verschlossen- 
heit des  Norddeutschen,  das  Gedankliche  einer 
ernsten,  grüblerischen  Natur.  Überall  ist  jene 
schöne  Sachhchkeit  reifer  Kunstwerke.  Und  der 
Adel  menschlicher  Würde 
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ENTWURF;  GUSTAV  AMMANN. 


WIE  SEHEN  WIR  DEN  GARTEN? 


„Was  ich  sagen  wollte;  zum  vollkommenen  Park 
Wird  uns  wenig  mehr  abgehen.    Wir  haben  Tiefen 

und  Höhen, 
Eine  Musterkarte  von  allem  Gesträuche, 
Krumme  Gänge.Wasserfälle.Teiche,  Pagoden,  Höhlen, 

Wieschen,  Felsen  und  Klüfte, 
Eine  Menge  Reseda  und  anderes  Gedüfte, 
Weimuthsfichten,  Babylonische  Weiden,  Ruinen, 
Einsiedler  in  Löchern,  Schäfer  im  Grünen, 
Moscheen  und  Türme  mit  Kabinetten, 
Von  Moos  sehr  unbequeme  Betten, 
Obelisken,  Labyrinthe,  Triumphbogen,   Arkaden, 
Fischerhütten,  Pavillons  zum  Baden, 
Chinesisch-gothische  Grotten,  Kiosken,  Tings, 
Maurische  Tempel  und  Monumente, 
Gräber,  obgleich  wir  niemand   begraben. 
Man  muß  es  alles  zum  Ganzen  haben," 

(Guethe,  Triumph  der  Empllndsamkeil.) 

Bis  zur  Jahrhundertwende  ist  das  wohl  Auf- 
fassung und  Inhalt  des  Gartens  unserer  Vor- 
fahren gewesen.    Daß   es  sich  inzwischen  ge- 


ändert hat,  wissen  wir  alle.  Die  alte  Gesetz- 
mäßigkeit, der  bauliche  Begriff  des  Gartens 
ist  wieder  auferstanden.  Und  doch,  wenn  wir 
uns  die  Frage  stellen,  wie  wir  eigentlich  den 
Garten  sehen,  so  besteht  ein  sehr  großer  Unter- 
schied zwischen  jener  alten  und  unserer  heu- 
tigen Gartengestaltung.  Dort  die  Einheit  des 
Begriffes  in  den  sicher  umgrenzten  Stilen  von 
Renaissance  und  Barock,  hier  in  unseren  Tagen 
ein  Tasten,  eine  Mannigfaltigkeit  des  Sehens, 
das  sich  deutlich  auch  in  Gartenwerken  spiegelt. 
Um  aber  weiter  zu  kommen,  müssen  wir  uns 
doch  klar  zu  werden  suchen,  wie  wir  den  Gar- 
ten sehen.  Der  Begriff  der  „erweiterten  Woh- 
nung" ist  zu  unbestimmt  und  zu  einseitig! 
Während  wir  im  Hause  den  allseitig  geschlos- 
senen, durch  verschiedene  Öffnungen  durch- 
brochenen Raum  haben,  fehlt  im  Gartenraum, 
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den  wir  zu  schaffen  haben,  vor  allem  der  Ab- 
schluß nach  oben,  die  Decke.  Wohl  ist  dieser 
Abschluß  etwa  angedeutet  durch  Bäume,  die 
ihre  Kronen  über  den  Gartenraum  ausbreiten, 
oder  bei  Laubengängen,  die  sich  über  einen 
breiten  Weg  wölben.  Wir  können  uns  aber 
eine  absolute  Geschlossenheit  nach  oben  in 
einem  größeren  Gartenraume  gar  nicht  denken. 
Er  verlangt  direkt  eine  Öffnung  gegen  das  Him- 
melsgewölbe. Ist  der  Garten  größer,  so  werden 
die  seitlichen  Begrenzungen  einzelner  Garten- 
räume notgedrungen  niedriger  und  meistens 
reduziert  auf  eine  Höhe,  die  den  Blick  über  die 
Begrenzung  gestattet.  Der  Gartenraum  ist  heute 
weniger  gebunden.  Zwischen  seiner  gewalt- 
samen und  vollkommensten  Beherrschung  im 
Barock  liegt  eine  Entwicklung,  die  durch  ihre 
absolute  Freiheit  noch  so  nachdrücklich  auf  uns 
einwirkt,  daß  wir  jene  heute  als  zu  starr  emp- 
finden müssen,  ob  wir  wollen  oder  nicht.  So 
ist  unser  Verhalten  gegenüber  der  Natur  nicht 
mehr  das  des  absoluten  Herrschers ,  sondern 
mehr  das  eines  gütigen  Lenkers ,  der  durch 
weises  Ordnen  den  uns  wohlgefälligen  Aus- 
druck findet.  Aus  der  üppigen  Fülle  der  Natur 
nehmen  wir  das  lebendige  Wesen  der  Pflanze 
und  pflanzen  es  um  unsere  Bauwerke,  damit 
ein  geordnetes  Ganzes  entstehe,  ihr  die  Frei- 
heit vollauf  belassend  und  doch  ihre  Grenzen 
bestimmend,  die  sie  nicht  überschreiten  soll, 
ohne  uns  in  unserer  gewollten  Absicht  zu  be- 
einträchtigen. So  ist  die  Pflanze  unserem  Wil- 
len Untertan  und  behält  doch  ihr  Recht,  sich 
ausleben  zu  können.  „Die  Natur  ist  ein  Kosmos 
und  die  Schönheit  ist  das  geoffenbarte  Gesetz, " 
sagt  Wölfflin  in  seinem  Buch  über  kunstge- 
schichtliche Grundbegriffe. 

Zum  Beispiel:  Unser  Garten  im  sonnigen 
Süden  mit  der  üppigen  Vegetation  des  geseg- 
neten Fleckens  Erde,  mit  Kamelien  und  Mag- 
nolien, mit  gelben  Mimosen-  und  duftenden 
Osmanthusblüten  und  wie  sie  alle  heißen,  wer 
kann  sich  etwas  Schöneres  denken  !  Und  doch, 
im  alten  Garten  war  dies  alles  und  noch  mehr 
vorhanden  und  es  war  trotzdem  ein  kleinliches 
Durcheinander,  ein  Überwuchern  und  Beengen 
der  krummen  Wege  und  nierenförmigen  Plätze, 
ein  Unterdrücken  von  zarten  Pflanzen  durch 
verwilderte  Bäume  und  Lianen,  kurz,  man 
konnte  sich  all  der  schönen  Sachen  nicht  recht 


freuen.  Da  mußten  eben  Axt  und  Säge  ihr 
Werk  verrichten.  Vor  dem  Hotel  wurde  außer 
den  herrlichen  Magnolien,  einem  Ginkgo  und 
einer  riesigen  Buche  alles  entfernt  und  zum  Teil 
verpflanzt,  was  den  geplanten  Hof  beeinträch- 
tigt hätte.  Mit  Heckenbuchs  und  Granitplatten 
sind  dann  die  Grenzen  des  Platzes  neu  gebildet 
worden  und  es  entstand  so  der  Gartenraum, 
der  die  Gäste  aufzunehmen  hat.  Der  neue  Hof 
war  auf  der  Bergseite  bereits  von  einer  zitronen- 
bewachsenen Mauer  begrenzt.  Das  Blumen- 
band davor  wird  durch  farbig  getönte  Bänke 
und  Vasen,  breitblättrige  Musa  und  rotbraune 
Coleus  gegliedert.  Im  Mittelpunkt  des  Hofes 
plätschert  der  alte  Springbrunnen,  den  gleich- 
falls ein  Band  von  Plattenfliesen  umzieht.  Hin- 
ten im  Schatten  einer  immergrünen  Magnolie 
bildet  eine  vasengekrönteMauernische  mit  einer 
blaugetönten  Bank  den  erwünschten  Abschluß. 

Über  der  Mauer  an  der  Seeseite  zieht  sich 
an  weißrispigen  Kastanien,  an  Azaleen  und 
Kamelien  vorbei  ein  sonniger  Promenadenweg, 
den  schlanke  Zypressen  auf  der  andern  Seite 
rhythmisch  begleiten.  Er  führt  zu  einem  Garten- 
pavillon. Üppiges  Rebenlaub  berankt  die  Ba- 
lustraden. Von  hier  schweift  der  Blick  zwi- 
schen rotblühenden  Kamelienbüschen  hindurch 
hinüber  zum  sonnigen  Monte  Bre ,  der  dem 
blauen  See  entsteigt. 

So  entstand  unter  Berücksichtigung  der  be- 
stehenden Vegetation  aus  dem  Chaos  die  Ord- 
nung. Durch  richtiges  Verteilen  von  Pflanzen, 
Mauern,  Wegen  und  Plätzen  ist  der  alte  Garten 
in  seinem  Ausdruck  gesteigert  und  der  Über- 
gang vom  Haus  zum  Hof  und  Park  erst  ge- 
schaffen worden.  — 

Der  Garten  beim  Schlößii  in  ZoUikon,  der 
für  einen  ausgesprochenen  Pflanzenliebhaber 
gebaut  wurde,  zeigt  trotz  der  Mannigfaltigkeit 
der  Vegetation  das  Bestreben,  Gartenräume 
zu  schaffen.  In  einzelnen  seiner  Teile  ist  der 
Begriff  jedoch  bis  zur  Auflösung  gelockert.  Mit 
Erde  aufgeschichtetes  Mauerwerk,  Rasenbösch- 
ungen geben  Andeutungen  des  Raumes,  feste 
Mauern  und  Gartenhäuser  das  Gerippe,  um  das 
sich  üppiges  Pflanzenleben  rankt. 

Um  mit  Wölfflin  zu  schließen:  „Wo  immer 
ein  neues  Formensystem  kommt,  ist  es  selbst- 
verständlich, daß  die  Einzelheit  zunächst  eine 
etwas  vordringliche  Sprache  spricht. "  g.  ammann. 


ENTWUKV:   PROFESSOR  M.  POWOLNY      WIEN. 
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DANK  DEN  BILDERN. 


Eine  schlimme  Woche  habe  ich  hinter  mir, 
bös  für  den  Körper  und  bös  für  das  bißchen 
Seele,  was  man  sich  in  diesen  brutalen  Zeit- 
läuften noch  gerettet  hat.  Man  stöhnt  und 
flucht,  aber  das  ist  immer  noch  besser,  als  der 
ungeheure  Stumpfsinn,  in  den  die  Langeweile 
des  Alltags,  diese  endlose,  graue  Langeweile, 
uns  versinken  läßt.  Wie  soll  man  sich  diesem 
Meer  von  Schlamm  und  Schmutz  gegenüber 
verhalten?  Arbeiten  ja,  ist  diese  ewige  Wie- 
derholung Arbeit?  Du  denkst  an  die  Million, 
die  zuhause  jetzt  ebenfalls  durch  Schlamm  und 
Schmutz  stapfen  zu  den  schwarzen  Fabriken, 
wo  sie  Granaten  drehen,  nein,  der  einzelne  hat 
ja  nur  ein  Gewinde  in  endloser  Wiederholung, 
eine  Kurve,  eine  Spitze  zu  drehen  —  aber  ist 
das  ein  Trost?  Und  was  ist  das  für  eine  Tätig- 
keit, dieses  stumpfe  Anstehen  und  Warten  und 
Feilschen  um  jeden  Kohlkopf,  Apfel,  um  jeden 
Bissen!  Und  dann  hörst  du  Trauriges  von  zu- 
hause ....  Ringsherum  Mißgunst,  Betrug,  bru- 
tale Geldmacherei.  Die  Reichen  raffen  an  sich, 
was  sie  Eß-  und  Trink- 
bares erreichen  können. 
Die  „Schieber",  diese 
Drohnen  der  Gesell- 
schaft sind  die  Herren 
der  Situation,  Sie  ver- 
dienen durch  ihre  un- 
sauberen GeschäfleVer- 
mögen,  der  Gewissen- 
hafte wird  an  die  Wand 
gedrückt.  Wo  ist  die 
tiefgehende  Läuterung, 
die  der  Krieg  bringen 
sollte?  Ja,  eine  tief- 
gehende Zersetzung  hat 
er  gebracht ,  die  alle 
Kreise,  die  Führer,  die 
Geistigen, dieGeschäfts- 
welt,  aber  auch  die  Fa- 
milie erfaßtundvergiftet 
hat.  Du  weißt  den  Kla- 
gen, die  aus  der  Heimat 
kommen,  keinen  Trost. 
Wer  wagt  es,  das  Wort 
Religion  unter  solchen 
Umständen  indenMund 
zu  nehmen?  Und  auch 
der  eitle  Lippendienst, 
die  auf  den  Knieen  rut- 
schende Dummheit  um  entwurk:  m,  powolny. 


dich  herum  kann  nur  abstoßen.  Du  greifst  zur 
Zeitung,  um  wieder  auf  nichts  als  Eitelkeit,  Elend 
und  Verblendung  zu  stoßen.  Professorenhafter 
Dünkel  spreizt  sich  in  großen  Worten,  und  keiner 
findet  das  erlösende  einfache  Wort,  von  Volk  zu 
Volk,  von  Mensch  zu  Mensch.  Unterdessen  ein 
Meer  von  Blut  und  Schrecken  ringsherum,  das  die 
Widerwärtigkeiten  der  nächsten  Umgebung  nur 
noch  kleinlicher,  aber  auch  ärgerlicher  erschei- 
nen läßt  .  ,  ,  .  Da  kommt  wie  ein  Meteor  das 
neuste  Heft  einer  Kunstzeitschrift,  ein  Engel  in 
der  Nacht,  und  die  paar  Dutzend  Bilder  werden 
plötzlich  zu  deiner  Erlösung.  Kein  Künstler, 
kein  Verleger  hat  wohl  die  Wirkung  geahnt,  die 
Bilder  in  solchen  Zeiten  ausüben  können  !  Du 
hast  eben  die  ganze  Politik  verflucht  und  siehst 
nun  die  kühn  gewölbte  Stirn  des  Staatsmanns, 
das  Adlerauge,  das  eiserne  Antlitz.  Alle  ver- 
hängnisvollen Grundirrtümer  der  Politik  sind 
vergessen,  all  das  unberechenbare  Unheil,  das 
sie  den  Menschen  gebracht.  Du  siehst  nur  diese 
wundervolle,  mächtige  Erscheinung  eines  Men- 
schen, der  Größtes  sinnt 
und  wirkt  —  im  Bild, 
ob  er  selbst  seine  allzu 
menschlichen  Schwä- 
chen gehabt,  was  küm- 
merts  dich?  Du  siehst 
die  Darstellung  religiö- 
ser Ekstase  —  mag  das 
sonst  noch  so  peinlich 
sich  abspielen,  als  Ver- 
irrung,  als  Krankheit  des 
Geistes  oder  die  er- 
schrecklichste Knebe- 
lung menschlicher  Ge- 
dankenfreiheit darstel- 
len —  hier  ist  es  etwas 
großes,  ein  göttlicher 
Blitz,  der  den  armen 
Menschen  erschüttert, 
durchloht,  in  höchste 
Höhen  emporreißt.  — 
Die  edlen  Linien  dieser 
Landschaftsbilder  las- 
sen dich  den  Schlamm 
vergessen,  der  Arbeiter 
ist  geadelt  in  dieser  Dar- 
stellung ,  kühne  Archi- 
tekturen, reizende  Ge- 
räte ,  sie  erfreuen  das 
KRisTALLGLAs-DosEc  Augc  Und  du  brauchst 
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nicht  an  die  Verderbnis 
des  —  diesen  Dingen 
so  nahen  —  Geschäfts- 
lebens zu  denken.  Die 
schönen  Frauen ,  sie 
scheinen  voll  graziöser 
Gefühle  und  zierlicher 
Gedankenzusein.  Gott- 
lob, sie  schwatzen  nicht, 
von  ihrem  Leben  er- 
fährst du  nichts,  und  die 
eleganten  Modebilder 
erzählen  dir  nichts  von 
der  Not  der  Näherinnen 
und  Stickerinnen  und 
von  dem  Frieren  der 
Armen ,  die  nicht  so 
glücklich  sind ,  solche 
Prunkstücke  zu  erwer- 
ben. —  Dank  den  Bil- 
dern, sie  zeigen  dir  im 
Spiegel  die  Welt,  wie 
sie  nicht  ist,  aber  wie 
sie    dem    Auge    gefällt 
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und  den  Geist  erhebt. 
—  Dank  den  Bildern, 
sie  entführen  dich  ins 
Reich  des  Traumes,  wo 
du  diese  dumme  un- 
glückliche Welt  vergißt ! 

ANTON  JAUMANN. 

Da  Freiheit  und  Men- 
schengefühl doch  al- 
lein der  Himmelscither  ist, 
in  dem  alles  Schöne  und 
Gute  keimt,  ohne  den  es 
hin  ist  und  verweset:  so 
lasset  uns  mehr  nach  diesen 
Qiiellen  des  Geschmacks, 
als  nadi  ihm  selber  stre- 
ben. Er  ist  doch  nichts, 
als  Wahrheit  und  Güte  in 
einer  schönen  Sinnlidikeit, 
Verstand  und  Tugend  in 
einem  reinen,  der  Menscti- 
heit  angemessenen  Kleide. 
JOHANN  GOTTFR.  HERDER. 
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ARBEITEN  VON  PROFESSOR  R.  A.  ZUTT-BUDAPEST. 


Vor  ungefähr  sechs  bis  sieben  Jahren  war  es, 
als  im  Auftrage  der  ungarischen  Regierung 
eine  Kommission  sich  ins  Ausland  begab.  Es 
war  ihre  Aufgabe,  dessen  entwickeltes  und  or- 
ganisiertes Kunstgewerbe  zu  studieren,  gleich- 
zeitig aber  auch  einen  möglichst  vielseitig  be- 
gabten Künstler  zu  gewinnen,  welcher  geneigt 
wäre,  das  Metall-Lehrfach  an  der  Budapester 
Kunstgewerbeschule  zu  übernehmen  und  deren 
pädagogisches  System  zu  reorganisieren. 

Die  Wahl  der  Kommission  fiel  auf  den 
Schweizer  Bildhauer,  Maler  und  Gewerbe- 
künstler R.  A.  Zutt,  der  in  Deutschland  durch 
seine  Kollektiv- Ausstellungen  einen  ausgezeich- 
neten Namen  hatte.  Im  Herbst  des  Jahres  1912 
kam  Zutt  nach  Budapest;  mit  der  ihn  kenn- 
zeichnenden Energie  griff  er  auch  sofort  zur 
Arbeit.  Er  kam  nach  Ungarn  um  zu  unter- 
richten, aber  er  tat  mehr  als  dies.  Er  hat  eine 
Mission  erfüllt  und  erfüllt  sie  noch  heute. 

Denn  was  veranlaßte  die  ungarische  Regie- 
rung dazu,  für  die  Wiederaufrichtung  eines 
eigenartig  ungarischen  künstlerischen  Gewerbe- 
zweiges eine  Fachkraft  im  Ausland  zu  suchen? 
DieTatsache,  daß  mit  dem  Aufhören  der  blühen- 
den Innungen  auch  diejenigen  Gewerbezweige 


zurückgegangen  waren,  die  zuvor  nicht  bloß 
den  Inlandsbedarf  befriedigten,  sondern  auch 
durch  die  Vollkommenheit  ihrer  Technik  und 
die  Frische  ihrer  Erfindungen  mit  den  besten 
Erzeugnissen  des  Auslandes  gewetteifert  haben. 

Diese  Gewerbszweige  konnten  sich  den 
neuen,  vom  modernen  Geschäftsgeist  geschaffe- 
nen Verhältnissen  nicht  anpassen.  Ihre  Leiter 
waren  meistens  Kleinhandwerker,  welche  mit 
den  minderwertigen,  billigen  Erzeugnissen  des 
sich  immer  mehr  entwickelnden  Fabrikbetriebes 
nicht  konkurrieren  konnten.  Nur  vereinzelt  fand 
sich  unter  ihnen  eine  weitblickende  Persönlich- 
keit, wie  Zsolnay  Miklös,  dem  es  gelang,  aus 
der  alten  ungarischen  blühenden  Tonindustrie 
eine  konkurrenzfähige,  ja  sogar  Weltruf  ge- 
nießende keramische  Fabrik  erblühen  zu  lassen. 

Die  ungarischen  Regierungskreise  hatten  das 
Übel  rechtzeitig  erkannt  und  im  Verein  mit  den 
interessierten  Künstlern  suchte  man  ihm  ent- 
gegen zu  wirken.  So  entstand  unter  anderem 
auch  die  Ungarische  Kunstgewerbeschule,  deren 
Aufgabe  es  war,  mit  der  Erziehung  der  heran- 
wachsenden Gewerbekünstler  die  Leistungs- 
und Konkurrenzfähigkeit  der  verschiedenen 
künstlerischen  Gewerbezweige  zu  sichern. 


Arbeiten  voji  Professor  R.  A.  Zutt  Budapest. 


Im  Laufe  der  Jahre  hat  es  sich 
jedoch  erwiesen,  daß  Theorie  und 
Leben  ihre  eigenen  Wege  gehen.  Die 
Schüler  eigneten  sich  zwar  die  Grund- 
züge des  gewählten  Gewerbezweiges 
an,  sie  konnten  als  entwerfende 
Künstler  die  vom  Besteller  gegebenen 
Aufgaben  lösen,  aber  es  fehlte  ihnen 
die  Einsicht,  welchen  Platz  man  in 
einem  Industriezweig  einnehmen  muß, 
um  dort  nicht  bloß  besser  bezahlter 
Vorarbeiter  zu  sein,  sondern  schaf- 
fender Geist,  welcher  mit  seinem 
Können  und  seiner  impulsiven  Ener- 
gie nicht  bloß  das  betreffende  ge- 
schäftliche Unternehmen,  sondern 
auch  den  ganzen  Gewerbezweig  prak- 
tisch weiter  zu  entwickeln  versteht. 

Es  war  auch  nicht  gelungen,  dem 
großen  Publikum  zum  Bewußtsein  zu 
bringen,  daß  die  Tätigkeit  des  Ge- 
werbekünstlers in  mehrfacher  Hin- 
sicht mit  der  des  bildenden  Künstlers 
gleich  zu  achten,  ja  oft  sogar  be- 
deutungsvoller ist,  weil  in  den  Wir- 
kungskreis des  Gewerbekünstlers 
auch  jene  tausenderlei  Gebrauchs- 
gegenstände',fallen,  welche  uns  alltäg- 
lich in  der  Wohnung  umgeben  und 
künstlerischen  Geschmack  auch  dort 
verbreiten,  wo  die  durch  die  Ver- 
mögensverhältnisse gezogenen  Gren- 
zen den  Luxus  der  Kunst  nicht  zu- 
lassen. —  Diese  eigenartigen  Ver- 
hältnisse waren  naturgemäß  kein  gün- 
stiger Boden  für  die  so  lange  erwar- 


tete Entwicklung.  Wer  aus  den 
Erfolgen,  die  das  ungarische  Kunst- 
handwerk bisher  auf  ausländischen 
Ausstellungen  erzielte,  auf  die  Ent- 
wicklung dieser  Gewerbe  Schlüsse 
gezogen ,  der  mußte  zu  falschen 
Vorstellungen  über  die  gegebenen 
Zustände  gelangen.  Diese  Erfolge 
waren  nur  ein  Beweis,  daß  Ungarn 
das  Vaterland  der  Fähigkeiten  ist. 
Durch  das  Fehlen  einer  geeigneten 
Organisation,  einer  planmäßigen 
Erzeugung,  waren  wir  geschäftlich 
kaum  imstande, die  Versprechungen 
einzuhalten,  deren  gefällige  Pfän- 
der jene  auf  die  Ausstellungen  ge- 
brachten Arbeiten  waren.  Zults 
großes  Verdienst  liegt  darin,  daß 
er   nach   kurzer  Zeit   den   Fehler 


R.  A    ZUTT— BUDAPEST.   >TABAKSDOSE«  U.  »BECHER«  .SILBER  GETRIEBEN. 


Arbeiieti  von  Professor  R.  A.  Zutt— Budapest. 


weise  kamen  Gedenkringe,  Regiments-  und 
Gedenkplakette  und  die  verschiedensten 
Amuletten  in  Mode.  Die  Metallfachklasse 
der  Kunstgewerbeschule  brachte  alsbald 
einige  trefflichen  Muster  heraus,  deren  in- 
nerer Wert  diesen  Werken  der  Kleinplastik 
einen  so  außerordentlichen  Absatz  sicherte, 
daß  die  Werkstätte  den  Nachbestellungen 
kaum  genügen  konnte.  Darob  erscholl  aus 
dem  Gegenlager  derRuf ,  die  Kunstgewerbe- 
schule soll  erziehen,  aber  den  Kunstge- 
werbe-Unternehmungen keine  Konkurrenz 
machen.  Richtig  gewertet  ist  diese  Anklage 
aber  ein  Lob;  denn  mit  diesen  Arbeiten 
zog  das  praktische  Leben  in  die  Schulwerk- 
stätte ein.  Den  Schülern  war  damit  Ge- 
legenheit gegeben,  sich  für  den  wirtschaft- 
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erkannt  hatte  und  durch  seine  geschickte  Ideenanwen- 
dung auch  sofort  den  Weg  zur  Abhilfe  weisen  konnte. 

Vor  allen  Dingen  hat  er  den  Unterricht  neu  orga- 
nisiert. Das  Hauptgewicht  legte  er  darauf,  daß  der 
Schüler  bei  jeder  Beschäftigung  sein  Handwerk  mit 
Liebe  betreibt.  Er  soll  jede  Eigenschaft  des  gewähl- 
ten Materials  kennen  und  mit  den  nötigen  Werkzeugen 
vertraut  sein,  damit  er  seine  Aufgabe  auch  jederzeit 
werkgerecht  auszuführen  vermag. 

Es  darf  zum  Beispiel  nach  Zutt  nicht  vorkommen, 
daß  ein  Künstler  eine  Statuette  in  Ton  modellieren 
kann,  aber  in  der  Bearbeitung  des  Steins  ödes  des 
Gusses  völlig  auf  die  Hilfe  des  technisch  geschulten 
Handwerkers  angewiesen  ist.  Der  sich  mit  Keramik 
Befassende  soll  nicht  nur  im  Modellieren  geübt  sein, 
sondern  er  muß  auch  die  Zusammensetzung  und  Brauch- 
barkeit der  Glasur,  die  tausenderlei  Kniffe  des  Bren- 
nens im  Hochofen  kennen,  damit  sein  Werk  nicht  ein 
Spielball  des  Zufalls  wird.  Man  möchte  meinen,  solche 
Wahrheiten  bedürften  heute  keines  besonderen  An- 
waltes mehr.  Daß  dem  nicht  so  ist,  beweisen  die  vielen 
im  Verkehr  befindlichen  mißgestalteten  Dinge,  deren 
Entwerfer  weder  auf  die  konstruktiven  Eigenschaften 
des  Materials,  noch  auf  die  ästhetischen  Grundgesetze 
Bedacht  nahmen.  —  Als  Leiter  der  Schulwerkstätte 
richtete  Zutt  sein  Augenmerk  stets  auf  die  Bedürf- 
nisse des  Publikums.    Zu  Beginn  des  Krieges  beispiels- 
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liehen  Kampf  vorzubereiten  und  Erfahrung  zu 
sammeln.  —  Diese  gewagte  Neuerung  Zutts  hat 
noch  eine  andere  Bedeutung.  Er  wies  mit  prak- 
tischem Erfolge  darauf  hin,  daß  das  moderne 
Kunstgewerbe  mit  der  seelenlosen  Fabriksware 
nur  dann  konkurrieren  kann,  wenn  es  den  Feind 
in  seinen  eigenen  Stellungen  angreift,  wenn  der 
Gewerbekünstler  —  neben  der  Pflege  des  Ein- 
zelwerkes —  auch  die  Massenherstellung  in 
seine  Sphäre  einbezieht.  Und  Zutt,  der  zur 
selben  Zeit  für  den  Erzbischof  in  Eger  eine 
selbst  in  ihrer  Einfachheit  prangende  Pallium- 
dose  anfertigte,  der  den  vom  Esztergomer  Erz- 
bischof bestellten,  prachtvoll  ausgeführten  Krö- 
nungspokal schuf,  und  der  vor  kurzem  mit  der 
hervorragenden  Lösung  der  Silberkassette  für 
die  Huldigungsschrift  der  ungarischen  und  kroa- 
tischen Handels-  und  Gewerbekammern  zeigte, 
wie   man  eine   solche  festgelegte  Aufgabe   in 


neuartiger  Weise  lösen  kann,  er  scheute  sich 
nicht,  dem  bisher  von  Künstlern  kaum  der  Be- 
achtung gewürdigten  Massenprodukt  seine  ganze 
Sorgfalt  und  künstlerische  Kraft  zu  teil  werden 
zu  lassen. 

Zutt  nimmt  auch  besondere  Rücksicht  auf 
das  Seelenleben  seiner  Schüler.  Niemand  be- 
darf vielleicht  mehr  der  Seelenharmonie  als  der 
schaffende  Künstler.  Die  Willenskraft  des  Schü- 
lers kann  allzu  leicht  durch  Aufgaben,  die  seine 
Fähigkeiten  übersteigen,  lahmgelegt  werden, 
was  ihn  für  sein  ganzes  Leben  mit  sich  selbst 
unzufrieden  macht.  Deshalb  betont  Zutt  in 
seinem  Programm,  daß  er  seine  Ziele  mit  den 
primitivsten  und  einfachsten  Mitteln  zu  er- 
reichen wünscht,  daß  jeder  tiefer  fühlende, 
wenn  auch  nicht  mit  besonderen  Fähigkeiten 
begabte  Schüler  an  der  Arbeit  Anteil  haben 
soll.    Praktisch  hat  er  die  Frage  so  gelöst,  daß 
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der  Schüler  sich'nicht  sofort  endgültig  an  irgend 
ein  Fach  bindet.  Er  eignet  sich  zunächst  nur 
die  Grundelemente  eines  Faches  an.  Fühlt  er 
dabei,  daß  ihn  diese  Arbeit  nicht  befriedigt,  daß 
ihn  seine  Hand  mehr  für  einen  anderen  Ge- 
werbezweig bestimmt,  so  tritt  er  zu  jenem  Fach 
über,  in  welchem  er  eher  seine  Berufung  erblickt. 
Zutt  ist  inzwischen  von  der  Kunstgewerbe- 
schule geschieden,  um  auf  breiterer  Basis  seine 
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Tätigkeit  entfalten  zu  können  und  hat  die  sog. 
M.M.M.  gegründet  (Magyar  Müveszeti  Mühely 
Ungar,  künstl.  Werkstätte),  d.  h.  eine  eigene 
private  Kunstgewerbeschule,  mit  Werkstätten 
und  Verkaufsstelle,  wo  er  seinen  Schülern  die 
Gelegenheit  bietet,  vom  Beginn  ihres  Studiums 
auch  schon  ihre  Schülerarbeiten  praktisch  zu 
verwerten.  Bei  seinem  Scheiden  begleitete  ihn 
das  äußerst  warm  gehaltene  Abschiedsschreiben 
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des  Kultusministers  Grafen  Johann  Zichy, 
in  welchem  er  Zutt  für  seine  langjährige  er- 
folgreiche Tätigkeit  an  der  Königl.  Ungar. 
Landeskunstgewerbeschule  dankte,  ja  daß 
er  einer  der  Wenigen  war,  die  den  Weg 
zeigten,  auf  welchem  ein  Erblühen  des  un- 
garischen Kunstgewerbes  zu  erreichen  ist. 

Der  neue  Kreis  der  Tätigkeit  Zutts  er- 
streckt sich  auf  alle  hauptsächlichen  Zweige 
des  Kunstgewerbes.  Derzeit  ruhen  zwar  — 
wegen  der  Schwierigkeit  der  Beschaffung 
der  Rohmaterialien  —  einzelne  der  Werk- 
stätten, die  Keramik,  Glas  usw.  Es  wurde 
aber  vor  kurzem  unter  seiner  künstlerischen 
Leitung  ein  bedeutendes  Unternehmen  ge- 
gründet zur  Erzeugung  von  Holzspielwaren 
und  kunstgewerbliche  Holzarbeiten. 

In  seine  Erziehungspläne  ist  auch  das 
Laienpublikum  einbezogen.  Das  Ziel  seiner 
Schule  ist  —  sagt  er  an  einer  Stelle  —  nicht 
nur  künstlerisch  Schaffende  auszubilden.  Er 
will  ein  sich  an  der  Kunst  erfreuendes,  die 
Kunst  genießendes  Geschlecht  erziehen,  und 
damit  die  Aufnahmefähigkeit  für  die  Werke 
der  künstlerischen  Produktion  erhöhen.  .  .  . 

DR.  ELEMER  V.  RADISICS. 
Ä 

DAS  BEKENNTNIS  IN  DER  AEOHITEKTUE. 

Diejenige  Tätigkeit,  bei  der  die  Menschen 
am  allerwenigsten  heucheln,  weil  sie 
am  allerwenigsten  heucheln  können,  ist  die 
bauliche  Tätigkeit. 

Jede  Kunstübung  ist  wohl  ein  Bekennen, 
sogar  die  Kunst  des  Schauspielers,  denn  auch 
die  Darsteller  fremder  Gedanken  sind  ge- 
zwungen, das  eigene  Selbst  in  derVerkleidung 
zu  geben.  Aber  hier  wie  auch  auf  anderen  Ge- 
bieten erreicht  uns  das  Selbst  des  Ausüben- 
den nie  so  naiv  unmittelbar  wie  bei  der  Archi- 
tektur. Wort, Farbe undTon  sindzwar  beinä- 
herem Eingehen  aufrichtig  genug,  aber  viel 
aufrichtiger  sind  Stein,  Mörtel  und  Richtscheit. 

Mit  vollkommener  Deutlichkeit  ruft  die 
Bauweise  eines  Volks  zu  bestimmten  Zeiten 
weit  hinaus  und  setzt  auf  ewig  fest,  was 
dieses  Volk  liebt,  glaubt  und  hofft.  Auf  kei- 
nem Gebiet  ist  schlechte  Kunst  so  schreck- 
lich, so  niederdrückend,  so  gemein. 

Goethe  sagt,  man  darf  Dummheiten  im 
Leben  machen,  aber  keine  bauen.  Denn  die 
anderen  Dummheiten  können  mehr  oder  we- 
niger verbessert  und  vergessen  werden,  die 
gebauten  ragen  weit  über  die  Zeit  hinaus 
und  klagen  uns  auf  lange  an. 

Gebaute  Dummheiten  sind  schlimm  genug, 
aber  es  gibt  gebaute  Schlechtigkeiten,  Be- 
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kenntnisse  von  Großmannssucht 
und  sklavischer  Unterwürfigkeit, 
von  toller  Überhebung  und  krie- 
chender Gesinnung.  Nur  ein  freier 
Mensch  baut  klug  und  gut.  Der  in 
irgend  einer  Beziehung  Unfreie 
verrät  sich  am  deutlichsten  durch 
seine  Art  zu  bauen.  Wo  ein  Ideal 
wirkt,  richtet  sich  die  Bauweise 
nach  diesem;  wenn  das  Ideal  kläg- 
lich ist,  wird  die  Kunst  kläglich; 
wenn  man  die  Bauweise,  die  von 
einem  anderen  Ideal  abhängt,  als 
dem  eigenen,  nachahmt,  so  ge- 
schieht es  trotz  aller  Künstlichkeit 
mit  grobem  Mißverständnis.  — 
Es  liegt  Mystik  in  der  Architek- 
tur, tief  Seelisches  lebt  und  webt 
darin  verdichtet,  das  allein  mit 
den  Händen  nicht  gemacht  und 
nachgemacht  werden  kann.  Wir 
glauben  es  nicht,  weil  das  Bauen 
so  viel  profanen,  alltäglichen  Zwek- 
ken  dient,  aber  Architektur  ist  wie 
Musik,  ein  ewiges  Geheimnis. 
Andacht  zu  den  Göttern,  Ver- 
ehrungfür die  Herrschenden,  Ruhm 
den  Toten  —  weithin  strahlende 
Aufgaben  der  Baukunst ,  heilige 
Pflichten  Heiligtümer  zu  schaffen. 
Aber  nicht  weniger  heilig  er- 
scheint die  Aufgabe,  Heim  und 
Herd,  den  teuersten  irdischen  Be- 
sitz, das  Haus  in  Heiligkeit  auszu- 
denken und  aufzubauen ,  eigen- 
artig, frei,  jedes  Einzelne  Aus- 
druck der  Persönlichkeit  und  ihres 
Willens,  unabhängig  zu  sein. 

Hier  prägt  sich  die  Sittlichkeit 
im  Bauen  deutlich  aus.  Die  Uni- 
formierung des  Menschen ,  sein 
Herden-  und  Massen-Dasein,  die 
Konvention,  die  ihn  als  Persön- 
lichkeit erstickt,  künden  sich  an  in 
gleichförmigen  Elendsbauten,  in 
der  Monotonie  gedrückter,  schön- 
heitsbarer Viertel ,  von  denen 
erstickende  Öde  ausgeht.  Die 
schwere,  schwerfällige,  hoffnungs- 
lose Gleichmacherei  des  Philisters 
findet  entsprechenden  Ausdruck 
indem,  was  er  schön,  „nobel", 
vornehm  findet  und  daher  bauen 
läßt.  Man  denke  an  die  grausame 
Philisterarchitektur  in  London  und 
Berlin.  Konventionelle  Schaum- 
schlägerei, leichtfertige  aufgebla- 
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sene  Phrasen  kündet  der  gleichartige  Stil  in 
Paris.  Seine  gezuckerte  Prätension  ist  jedoch 
harmlos  im  Vergleich  zu  manchen  monumen- 
talen Verbrechen,  die  während  des  19.  Jahr- 
hunderts entstanden  als  Zeichen  eines  kulturel- 
len Krankheitsstoffes,  einer  tollen  Großmanns- 
sucht und  Überhebung  grotesker  Art. 

Manche  Warenhäuser,  manche  Bahnhöfe  und 
ähnliche  Nutzgebäude  sind  zwar  schöne,  ver- 
nünftige Bauten  und  manches  moderne  Land- 
oder Stadthaus  plaudert  angenehm  vom  ge- 
schulten Geschmack  seines  Erbauers.  Was  von 
Staatswegen  entstand,  war  aber  zumeist  höchst 
bedenklich,  bestenfalls  farblos  und  gedanken- 


arm, stellenweise  sogar,  wie  zumal  in  Italien, 
von  frevelhaft  protziger  Plumpheit. 

Welch  scharfe  Scheidung,  zum  Beispiel,  zwi- 
schen dem  alten,  vornehmen  und  dem  neuen 
Rom,  welcher  Abgrund  zwischen  den  Berliner 
Bauten  des  17.  und  18.  Jahrhunderts  und  dem 
Kurfürstendamm!  Was  jedoch  für  das  Auge 
häßlich  und  beleidigend  wirkt,  stammt  aus  jenem 
Abgrund  der  Seele,  wo  alles  Böse  wohnt.  Es 
ist  ein  unmittelbares,  aber  beredtes  Bekennt- 
nis. Kein  Bauherr  soUsichausreden  auf  schlechte 
Künstler  und  gute  mißverstandene  Absichten. 
Was  braucht  er  Geduld  mit  schlechten  Künstlern 
zu  haben?    Ein  schlechter  Künstler  ist  schlim- 
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meralsein  schlechter  Priester,  und  mit  ihm  sollte 
man  am  allerwenigsten  Geduld  haben.  Diese 
Geduld  blüht  auch  nur  bei  schlechten  Bauherrn 
empor,  denen  der  geringwertige  Architekt 
schmeichelt.  Ein  schlechter  Bauherr  kann  keinen 
guten  Künstler  vertragen,  denn  dieser  würde 
sich  der  ganzen  Richtlinie  widersetzen,  die  der 
Auftraggeber  aufstellt.  —  Sind  die  Staatsbauten 
niederträchtig,  kann  man  sicher  sein,  daß  der 
Staat  ein  schlechter  Bauherr  ist  und  was  an 
seinen  Bauten  ungeheuerlich  wirkt,  gibt  genau 
ein  Bild  seiner  eigenen  Ungeheuerlichkeit.  Wenn 
alles  andere  schweigt  aus  Furcht  und  Dummheit, 
dann  schreien  die  Steine:  dies  ist  böse,  dies 
ist  faul,  dies  ist  wahnsinnig  hier  zu  Land  und 
wenn  kein  frommes  Echo  unter  den  Lebendigen 
antwortet,  wenn  ein  blinder  Heiliger  wie  Patrik, 
von  seinem  Führer  gefoppt,  unter  den  Steinen 
predigt,  dann  schreien  die  Steine  selbst  Ja  und 
Amen.  Denn  nichts  ist  gleichgültig  und  unbe- 
seelt, alles  hält  sich  und  hängt  zusammen.  Jeder 
einzelne  Fehler,  jede  einzelne  Tugend  bauen 
mit,  schleppen  und  tragen  herbei  an  dem,  was 
tine  Stadt,  ein  Volk,  ein  Land  an  Bauten  auf- 
stellt als  Selbstbekenntnis  gültig  und  sichtbar. 
Der  Zeilgeist  wird  ihm  von  uns  allen  eingeblasen 


und  er  hat  wiederum  dem  Stoff  nichts  anderes 
zu  geben  als  diesen  Geist.  Aber  der  Stoff  oder 
was  wir  so  nennen,  kommt  irgendwie  geheim- 
nisvoll dieser  geheimnisvollen  Kraft  entgegen, 
wird  und  bleibt  heilig  oder  unheilig  durch  das 
ihm  übertragene  Wollen,  durch  Segen  oder 
Fluch  des  mächtigen  Menschen,  Bauten  sind 
Leben  von  unserem  Leben,  ihre  Wirklichkeit 
ist  wirklicher  als  manches  einzelne  Dasein.  Die 
Schönheitsvollen  sind  so  beseelt  wie  große  über- 
ragende Menschen.  —  Es  ist  ein  unmöglicher 
lächerlicher  Gedanke  etwa  sittlich  bauen  zu 
wollen  nach  moralischer  äußerer  Vorschrift. 
Ein  Bau  wirkt  ganz  von  selbst  edel  und  sittlich, 
wenn  ihn  nicht  gemeine  Leute  errichten.  Beste 
Bautätigkeit  drückt  die  erlaubte  Selbstherrlich- 
keit des  Menschen  aus,  seinen  schönen  Stolz 
und  seine  Heimatliebe,  seine  Würde  und  seine 
Fähigkeit  zur  Gastfreundschaft. 

Im  Bauen  darf  und  muß  er  sich  selbstherrlich 
zeigen,  denn  Bauen  ist  Bejahen,  übersetzen  des 
heimlich  Persönlichen  in  die  Sichtbarkeit.  Wo- 
rauf wir  stolz  sind,  das  bauen  wir.  Ist  aber  der 
Stolz  nur  niedrige  Eitelkeit,  so  wird  auch  das 
Gebäude  niedriger  Art,  wenn  es  noch  so  hoch  ge- 
richtet  steht.     ALEXANDER  VON  GLEICHEN  RUSSWURM. 
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strahlt  neben  dem  Dunkel.  Die  Geraden 
werden  steif,  wo  weiche  Rundung  sich 
nähert.  Unwillig  und  verwundert  leihen 
sich  die  zweifelhaften  Freunde  Maßstab, 
Motivierung,  Formensinn.  Der  Pokal 
setzte  als  Anhalt  für  Maße  und  Charak- 
ter eine  zierliche  Hand  voraus,  man 
denkt  diese  sofort  auch  der  Vase  als 
Trägerin  hinzu.  Die  kreisenden  Kräfte, 
die  die  Vase  gedreht,  das  Feuer,  das 
sie  gebrannt,  suchen  wir  im  Pokal  wie- 
der. Es  ist  nicht  zuviel  gesagt,  wenn 
wir  behaupten,  Koppelung  bewirkt,  daß 
jeder  der  zusammengebrachten  Gegen- 
stände neu  geschaut  und  neu  aufgefaßt 
wird.  Reizende  Effekte,  Spannungen, 
Steigerungen  entstehen  oft  daraus.  Doch 
eben  so  oft  gibt  es  Unglück:  Die  Nach- 
barn vertragen  sich  nicht,  die  Mehrung 
der  Gegenstände  hat  die  Wirkung  nicht 
verdoppelt,  sondern  zerstört,  a.  jaumann. 
Ä 

Wer  die  ernste  Kunst  seiner  Zeit  nicht  ach- 
tet, der  kennt  seine  Zeit  nicht;  verdient 
nicht,  daß  er  in  ihr  lebt,  alfred  hagelstangk. 


^sfeMa^-^- 


G.  SCHWEMMLE.    .RÜCKSEITE  DES  UNTENSTEH.  KLEIDES« 


DIE  GRUPPE.  Was  einsam  steht,  ist 
von  der  Glorie  der  Einzigartigkeit  um- 
geben. Es  möchte  dir  einreden,  nichts  exi- 
stiere außer  ihm,  das  seines  Wesens,  das 
ihm  gleich  und  gleichwertig  sei.  Es  ist  nur 
durch  sich  selbst  erklärbar,  und  besteht  nur 
zu  seinem  eigenen  Ruhm.  Aller  Glanz,  der 
von  ihm  ausgeht,  strahlt  auf  den  einen  Aus- 
gangspunkt, die  eine  Sonne  zurück.  Ge- 
fährlich ist  es  darum,  solche  stolze  Einsam- 
keit in  Gesellschaft  zu  bringen.  Stelle  eine 
Vase  mit  einem  Pokal  zusammen,  sie  än- 
dern beide  im  Moment  ihr  Wesen.  Mit  der 
Alleinherrschaft  ist  es  vorbei,  eifersüchtig 
und  mißtrauisch  prüft  eins  das  andere,  ob 
seine  Kräfte  dem  Fremden  gewachsen,  ob 
es  ihm  Freund  oder  Feind  sein  soll.  Die 
Beziehungen  zucken  hin  und  her.  Es  gibt 
ein  Kleiner  und  Größer,  Feiner  und  Gröber, 
es  gibt  Grade  des  Wertes.  Jede  Schätzung, 
jeder  Genuß  wird  abgelenkt  und  beeinflußt 
durch  den  neuen  Nachbarn,  zu  dem  jede 
Eigenschaft  in  Vergleich  tritt.  Was  hell  war. 
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DIE  JAGD  NACH  DEM  AUSSERORDENTLICHEN. 


Das  Interesse  der  Menschheit  schwankt  nach 
irgend  einem  noch  nicht  genauer  formu- 
lierten Gesetz  zwischen  den  Extremen.  In  der 
Modebewegung  ist  dies  besonders  auffallend  : 
Dem  engen  Rock  folgt  nicht  etwa  der  normal- 
weite, sondern  der  7  Meter- Faltenrock.  Der 
großeHut  wird  entthront  von  der  winzigenKappe. 
Die  Mode  beschränkt  sich  aber  durchaus  nicht 
auf  das  Kleid  der  Frau.  „Man  trägt"  heuer 
Weltschmerz,  darauf  folgt  mit  Sicherheit  ein 
sinnenfroher  Realismus.  Der  Materialismus  mit 
seinem  krassen  Unglauben  wird  abgelöst  von 
Christian  Science  und  franziskanischem  Kinder- 
glauben. —  So  geht  es  in  der  gesamten  Geistes- 
geschichle  und  nach  diesem  Gesetz  allein  lassen 
sich  einigermaßenProphezeihungen  aussprechen. 
Im  Gebiet  der  „angewandten  Künste"  stehen 
wir  nun  nach  diesem  Gesetz  vor  einem  neuen 
Ausschlag  des  Pendels.  Was  wir,  in  Architektur 
und  Kunstgewerbe,  zuletzt  gesucht  haben,  war 
das  Typische.  Wir  hatten  großes  Reinemachen 
und  machten  einen  tiefgreifenden  Gesundungs- 


prozeß durch.  Die  Bewegung  ging  vom  Ge- 
schminkten, Geputzten,  Gefälschten  auf  das 
Echte,  Gesunde  und  Typische.  Man  suchte  in 
Bau-,  Raumkunst  und  Geräten  überall  nach  den 
aus  Material,  Technik  und  Zweck  hervorgehen- 
den Urformen,  nach  den  Bildungen,  die  eben 
Material,  Technik  und  Zweck  am  deutlichsten 
und  einfachsten  ausdrückten.  Aus  dem  Echten 
und  Einfachen  zum  Typischen  und  von  da  zum 
Monumentalen,  das  war  die  Entwicklung,  um 
die  sich  alle  vorwärtsslrebenden  Kräfte  mühten. 
—  Ehe  diese  Bewegung  noch  vollkommen  ab- 
geschlossen ist,  kündigt  sich  schon  die  entgegen- 
gesetzte Tendenz  an:  Die  Suche  nach  dem 
Außerordentlichen.  Man  findet  den  Typus 
arm.  ErläßtsichzwarinsMonumentale  steigern, 
aber  auch  dadurch  wird  er  nur  vergrößert,  nicht 
in  sich  reicher.  Und  unser  Empfinden  hat  an 
Bauten  und  Denkmalen  eher  zu  viel  an  „Monu- 
mentalität". Komplizierten  Menschen,  wie  wir 
nun  einmal  sind,  kam  das  Einfache  zwar  zur 
Erholung   und   Sammlung   willkommen.     Aber 
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auf  die  Dauer  ist  es  uns  eben  zu  einfach  und 
„reizlos  "  und  der  künstlerische  Gestaltungstrieb 
findet,  wenn  die  typischen  Lösungen  einmal 
gefunden  sind,  kein  Feld  mehr  zur  Betätigung. 
Was  als  Gesundung  gedacht  war,  verfällt  der 
Langeweile  und  wird  gehaßt. 

So  begann  die  Reaktion  allmählich  mit  dem 
Stöbern  von  Altertümern,  man  suchte  mit  Vor- 
liebe nach  Dingen,  die  abseits  lagen  von  der 
Hauptstraße  der  Kunstgeschichte.  Die  Sucht 
nach  dem  Außerordentlichen  äußert  sich  haupt- 
sächlich in  der  Bevorzugung  von  Gegenständen, 
die  an  sich  eine  bizarre  Gestalt  haben.  Die 
ehedem  weggeschlossenen  Musikinstrumente 
müssen  jetzt  die  besondere  Note  in  den  Raum 
bringen.  Wer  wird  es  noch  unternehmen,  einem 
Flügel  rechteckige  Form  zu  geben?  Man  ist 
froh  um  die  fremde  Linie,  die  er  in  eine  sonst 
ausgeglichene  Umgebung  bringt.  Es  ist  eine 
förmliche  Jagd  entstanden  nach  solchen  „fremd- 
artigen Linien",  die  aber  die  Eigenschaft  haben 
müssen,  daß  sie  aus  einer  ungewöhnlichen  Sach- 
lage hervorgehen.  Unebenheiten  des  Terrains 
werden  nicht  mehr  gemieden,  gestatten  sie  doch 
reizvolle  Disposition  des  Baukörpers,  bizarren 
Aufbau.  —  Selbst  im  Ornament,  im  malerischen 
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Schmuck  ist  die  neue  Richtung  zu  erkennen. 
Das  eigentliche  Ornament,  das  aus  einer  for- 
malen Idee  symmetrisch  und  rhythmisch  ent- 
wickelte, ist  höchst  selten  geworden.  —  Ich 
will  die  neue  Bewegung  nicht  in  allen  Veräste- 
lungen aufzeigen.  Nur  auf  die  Farbe  sei  noch 
hingewiesen.  Was  ist  aus  den  klassischen  Farb- 
akkorden unserer  Schulfarbenlehre  geworden! 
Heute  gelten  nur  noch  die  apartesten  Ver- 
bindungen. Federschmuck  der  Wilden  dient 
als  Anregung,  aus  der  Kleidermode  holt  man 
die  seltensten  Farbpaarungen  für  Zwecke  der 
Raumkunst.  Man  studiere  daraufhin  mal  neuere 
Stoffkarten  oder  Schaufensterauslagen!  Das 
Gewagte,  Fremde  ist  hier  Trumpf  und  wird  es 
nach  dem  Kriege,  wenn  erst  wieder  Stoffe  und 
Farbe  genügend  vorhanden,  innoch  vielhöherem 
Grade  werden.  —  Was  wird  uns  die  „Jagd 
nach  dem  Außerordentlichen"  bringen?  Eine 
Vermehrung  an  Kunstgut,  an  künstlerischen  Rei- 
zen auf  jeden  Fall.  Denn  der  Typus  der  Mate- 
rial- und  Zweckform  wirkt  auf  die  Dauer  immer 
leerer  und  hohler.  Aber  —  das  sei  auch  nicht 
verschwiegen  eine  Vertiefung  bedeutet  die 
neue  Tendenz  noch  lange  nicht.  Sie  bewegt  sich 
auf  der  Oberfläche  und  sucht  äußere  Reize,  a.  j. 
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ENTWÜRFE  ZU  KRIEGER-DENKMALEN  UND  -GRABMALEN. 

(AUS  DEM  BESITZ  DER  WIESBADENER  GESELLSCHAFT  FÜR  GRABMALKUNST.) 


ES  war  in  den  ersten  Vorfrühlingstagen  dieses 
Jahres,  als  mir  die  hier  veröffentlichten 
Entwürfe  nebst  einigen  anderen  von  einem 
jungen  Architekten  aus  dem  Schützengraben 
mit  der  Frage  zugesandt  wurden,  ob  ich  als 
Leiter  der  Wiesbadener  Gesellschaft  für  Grab- 
malkunst geneigt  sei,  sie  in  deren  Repertoire 
aufzunehmen,  ein  Wunsch,  dem  es  in  Anbe- 
tracht der  künstlerischen  Qualität  der  Arbeiten 
nicht  schwer  war,  zu  entsprechen.  Bald  darauf 
hatte  ich  Gelegenheit,  den  Künstler  kurz  nach 
der  Sommeschlachf ,  die  er  in  vorderster  Reihe 
mitgemacht  hatte,  persönlich  kennen  zu  lernen. 
Da  erfuhr  ich  denn,  daß  Fuß  ein  geborener 
Wiesbadener  ist  und  auch  bei  dem  Wiesbadener 
Wilhelm  Kreis  seine  hauptsächlichste  Ausbil- 
dung erhalten  hatte.  Unter  dessen  Leitung  be- 
suchte er  zuerst  die  Kunstgewerbeschule  in 
Dresden,  um  später  mit  ihm  nach  Düsseldorf 
überzusiedeln.  Hier  schuf  er  als  selbständiger 
Mitarbeiter  des  Kreis'schen  Ateliers  das  schöne 
Teehaus  auf  dem  alten  Fort,  das  man  auf  der 
durch  den  Krieg  so  jäh  unterbrochenen  Werk- 


bund-Ausstellung sah*).  Aber  auch  schon  früher 
hatte  sich  Fuß  mit  Erfolg  an  architektonischen 
Wettbewerben  beteiligt  und  z.  B.  in  der  Kon- 
kurrenz um  die  Mainzer  Synagoge  einen  3.  Preis 
erhalten.  Eine  Zeitlang  war  er  auch  als  Archi- 
tekt bei  der  Baudeputation  für  den  Bau  der 
Hamburger  Kunsthalle  tätig.  Seit  Oktober  1914 
stand  er  ununterbrochen  an  der  Westfront,  bis 
er  vor  kurzem  Heilung  eines  Leidens  suchen 
mußte,  das  er  sich  durch  die  Anstrengungen 
der  Frühjahrs-Offensive  zugezogen  hatte. 

Was  an  den  Arbeiten  unseres  Künstlers  so- 
fort auffällt,  das  ist  die  kraftvolle  und  trotz 
einer  gewissen  Anknüpfung  —  wenigstens  in 
den  größeren  Entwürfen  —  an  die  Kunst  der 
Freiheitskriege,  durchaus  originelle  Konzep- 
tion, die  sich  mit  einem  überaus  glücklichen 
ornamentalen  Schmuck  verbindet.  Namentlich 
an  den  schlichten ,  auch  für  die  Front  geeig- 
neten Grabzeichen  kommt  eine  ganz  aus  dem 
Geist  unserer  Zeit  geborene  herbkräftige  Auf- 

•|  Wie  ich  von   Herrn   Fuß  erfuhr,    ist    das   Tcrhaus    im    Jahr- 
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fassung  zur  Geltung  und  zwar  nicht  minder  in 
den  dekorativen  Zutaten  wie  in  der  architek- 
tonischen Gesamtform.  Bei  dem  famosen  klei- 
nen Stein,  der  wie  ein  in  die  Erde  gerammtes 
Schwert  anmutet  und  in  dessen  ornamentalem 
Schmuck,  einem  pfeildurchbohrten  eisernen 
Sturmhelm,  Romantik  und  modernster  Realismus 
eine  so  glückliche  Ehe  eingingen,  bedarf  dies 
keiner  weiteren  Erläuterung,  aber  selbst  da, 
wo  so  althergebrachte  Symbole  wie  die  Palme 
an  dem  kleinen  Steinchen  (Abb.  S.  199)  oder 
der  pfeilbewehrte  Bogen  (Abb.  S.  201)  ver- 
wandt sind,  ist  diesen  eine  so  persönliche  Form- 
gebung abgerungen,  daß  die  Motive  in  keiner 
Weise  den  Eindruck  des  abgebrauchten  machen, 
sondern  durchaus  als  Neuschöpfung  anmuten. 
Und  wie  ausgezeichnet  ist  dabei  die  Sehne  des 
Bogens  nebst  den  flatternden  Bändern  benutzt, 
dasGanze  der  umrahmenden  Fläche  anzupassen! 
Zugleich  ist  das  alles  meisterhaft  in  die  stein- 
gemäße Form  übersetzt.  Nicht  minder  wird 
man  in  dem  Relief  des  Denkmals,  Abb.  S.  198, 
außer  der  schönen  Idee  und  der  sachgemäßen 
Stilisierung  das  Geschick  bewundern,  mit  dem 
die  beiden  Gestalten  in  das  Rund  des  Medaillons 
eingeschrieben  sind.    Den  glücklichsten  Wurf 


aber  scheint  mir  der  Künstler  in  einem  großen 
wahrhaft  monumentalen  Krieger- Gedenkstein 
getan  zu  haben,  an  dem  ein  Adlerrelief  die  hohe 
Begabung  seines  Urhebers  für  solchen  stein- 
gemäßen und  kriegerisch-kraftvollen,  demRaum 
vorzüglich  angepaßten  Bildschmuck  hervortre- 
ten läßt.  Darf  man  die  kleinen  Gräberabzei- 
chen, von  denen  hier  nur  zwei  Proben  wieder- 
gegeben werden  konnten,  als  vorbildlich  in 
ihrer  Art  bezeichnen,  so  könnte  ich  mir  auch 
kaum  ein  unserer  Zeit  angemesseneres  Grup- 
pendenkmal für  einen  Ehrenfriedhof  denken  als 
diesen  trotzigen  Gesellen,  der  so  ganz  als  Aus- 
druck gesammelter  Kraft  erscheint.  Wegen 
Raummangel  kann  dieser  Entwurf  hier  be- 
dauerlicher Weise  nicht  wiedergegeben  werden. 
Daß  Fuß  aber  auch  auf  dem  Gebiet  der  großen 
Architektur  zu  Hause  ist,  hat  er  dann  noch  in 
einigen  Ideal-Entwürfen  gezeigt,  unter  denen 
ein  gewaltiger  Backsteinturm  durch  seine 
trefflichen  Verhältnisse  und  die  originelle  For- 
mensprache, an  erster  Stelle  rangieren  dürfte. 
Leider  steht  bei  den  enormen  Kosten  dieses 
Krieges  zu  vermuten,  daß  zur  Ausführung  sol- 
cher Entwürfe  noch  für  lange  Zeit  die  Mittel 
fehlen  werden prof.  dr.  w.  v.  grolman. 


VERZICHT  AUF  DEN  NATURALISMUS. 

(SCHLUSS  VON  SEITE   I5».) 

Aber  das  eine  ist  doch  sicher,  daß  diese 
neue  Richtung  schon  eine  sehr  große  Zahl  von 
Kunstwerken  par  excelience  hervorgebracht 
hat,  als  solche  kenntlich  durch  das  hinreißende, 
das  überzeugende  Moment,  das  jedem  wirklichen 
Kunstwerk  innewohnt  und  vermöge  dessen  es 
merkwürdigerweise  auch  von  jedem  Laien,  so- 
fern er  nur  unbefangen  demselben  entgegen- 
tritt, als  solches  empfunden  wird.  Aber  an 
dieser  Unbefangenheit  scheint  es  zu  fehlen.  — 
Anstatt  auf  die  Gesamtwirkung   den  Eindruck 


im  ganzen,  das  seelische  Erfassen  und  Nach- 
empfinden dessen,  was  der  Künstler  ausdrücken 
will,  sein  Augenmerk  zu  lenken,  sich  in  die  In- 
tentionen des  Künstlers  auch  nur  ein  v^renig 
geistig  zu  vertiefen,  bleibt  der  Blick  des  Be- 
schauers nur  gar  zu  oft  an  kleinen,  nebensäch- 
lichen Äußerlichkeiten  hängen,  stört  ihn  hier 
irgend  eine  krumme,  dort  eine  gerade  Linie, 
irgend  eine  Farbe  oder  Schattierung,  oder  er 
sucht  ganz  vergeblich  nach  historischen,  legen- 
dären oder  literarischen  Inhalten,  wo  solche 
gar  nicht  angestrebt  sind,  wo  vielleicht  bloß 
das  Zusammenklingen  einiger  harmonischer 
Farben  oder  das  reizvolle  Überschneiden  inter- 


Verzicht  auf  den  Natmaliinmi. 


essanter  Linienführungen  den  Künstler  fesselte. 
—  Wir  sind  nun  einmal  über  das  Zeitalter  hin- 
aus, wo  jedes  Bild  auch  ein  Geschichtchen  er- 
zählen sollte  und  wo  man  alles  in  einer  behag- 
lichen, breiten,  übrigens  sehr  bequemen  Art 
gleich  deutlich,  gegenständlich  klar  und  sichtbar 
„ausgefummelt"  hat.  Daß  diese  Art  von  Ma- 
lerei zum  mindesten  ebenso  verlogen  ist,  wie 
die,  bei  welcher  man  alles,  dem  Gegenstand, 
Inhalt  und  der  Farbe  nach,  auf  den  Kopf  ge- 
stellt sieht,  leuchtet  aber  vielen  unserer  lieben, 
durch  solch  eine  brave  und  saubere  Malerei 
verbildeten  Zeitgenossen  wenig  ein. 

Was  ist  überhaupt  letzten  Endes  Zweck  der 
Kunst?  Sind  es  rein  ästhetische  Gesichts- 
punkte, die  schließlich  in  dem  vielfach  falsch 
verstandenen  und  oft  mißbrauchten  „l'art  pour 
l'art"  endigen  müßten,  oder  sind  es  die  in  aller 
wahren  Kunst  enthaltenen  ethischen,  erziehe- 
rischen Werte,  die  das  Letzte  und  Wesentliche 
sind?    Ich  glaube  an  das  Letztere. 

Wir  wissen  es  heute  wieder  besser,  als  vor 
1914,  was  die  Kunst  will.    Waren  es  damals 


vielleicht  vielfach  spielerische  Kräfte,  die  mit 
in  die  Erscheinung  traten,  so  wissen  wir  es 
heute  wieder  ganz  genau:  Zweck  aller  ernsten 
und  wahren  Kunst  ist:  Erlösung.  Erlösung 
von  Erdenschwere,  von  den  niederziehenden 
Bleigewichten  des  Daseins  zur  freien  Entfaltung 
eines  ungetrübten,  frohen  Seelenlebens,  zur 
Befreiung  des  Seelischen,  der  Idee  vom 
menschlichen  Tierkörper. 

Mit  welchen  Mitteln  der  Kunst  dies  „Ding  an 
sich"  erreicht  wird,  bleibt  vollkommen  gleich- 
gültig. Daß  das  rein  Ästhetische,  der  Schön- 
heitsgedanke allein  dazu  nicht  ausreicht, 
wissen  wir  heute  besser  denn  je.  Auch  dämo- 
nische Kräfte,  dunkle  Gewalten  können  dabei 
fördernd  wirken,  sofern  nur  die  Seele  ihrem 
Übergewicht  nicht  unterliegt.  Goya,  Michel- 
angelo, Rubens,  Delacroix,  auf  literarischem 
Gebiet  Zola,  sind  nur  ein  paar  Beispiele. 

Nur  muß  eben  der  befreiende,  der  ethische 
Gedanke  stets  über  dem  Dämonischen  stehen. 

Das  allerdings  sollten  auch  die  Jünger  des 
Expressionismus  nie  außer  Acht  lassen.  .    a.  h. 
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POSTWERTZEICHEN 


ZUM  PREISAUSSCHREIBEN  FÜR  EINE  NEUE  DEUTSCHE  REICHS-POSTMARKE. 


Keine  Kleinigkeit",  nannte  Avenarius  schon 
vor  1 0  Jahren  mit  Recht  die  Briefmarken, 
die  nicht  nur  jenes  Erzeugnis  der  Gebrauchs- 
graphik sind,  das  die  weitaus  höchste,  in  die 
Milliarden  gehende  Auflagenziffer  aufweist, 
sondern  auch  über  den  ganzen  Erdball  verbreitet 
ist  und  in  vielen  Gegenden  vielleicht  die  einzige 
„Besuchskarte  ist,  die  Germania  dort  abgibt". 
Man  hat  dem  vielfach  widersprochen  uad  die 
Überschätzung  nebensächlicher  Momente  ge- 
radezu lächerlich  zu  machen  versucht.  Sehr  mit 
Unrecht !  Es  gibt  unter  den  verschiedenen  Betäti- 
gungen der  äußeren  Kultur  nichts  Unwichtiges. 
Gerade  ein  Volkstum  von  sich  immer  mehr  und 
mehr  verfeinerndemGeschmackmuß  Wert  darauf 
legen,  auch  anscheinende  Nebensächlichkeiten 
nicht  zu  vernachlässigen.  So  geringfügig  die 
Einzelheiten  auch  erscheinen  mögen,  gerade 
durch  das  mosaikartige  Zusammenfügen  solcher 
„Kleinigkeiten"  erkennt  man  den  Stand,  auf 
dem  die  Geschmackskultur  eines  Volkes  ange- 
langt ist.  Mit  Recht  gab  es  daher  auch  schon 
Wettbewerbe  für  Vereinsabzeichen,  Besuchs- 
karten, Mitgliederkarten  usw.,  ja  gerade  die 
Gebrauchsgraphik,  die  in  früheren  Zeiten  nur 
einige  Lieblingsgebiete  wie  das  der  „Exlibris" 
oder  Verlagssigna  mit  größerer  Liebe  berück- 
sichtigte, macht  längst  kein  Halt  mehr  vor  der 
sorgfältigsten  Ausgestaltung  auch  der  Briefköpfe 
und  Umschläge,  Rechnungsformulare, Packungen 
und  Etiketten,  Preiszettel  und  dergleichen.  Man 
erinnert  sich  wohlandenUmfang,  dennamentlich 
die  Werbemarke  kurz  vor  dem  Wellkrieg  ge- 


nommen hat.  Ich  meine  damit  nicht  die  Massen- 
schundauflagen  untergeordneter  Geschäfte,  die 
auf  diese  Weise  durch  Gewinnung  jugendlicher, 
kritikloser,  nur  auf  Quantität  ausgehender  Samm- 
ler ihren  Kundenkreis  zu  erweitern  trachteten, 
sondern  die  überraschend  zahlreichen  Schöp- 
fungen von  Graphikern  ersten  Ranges,  die  für 
dieses  Gebiet  gerade  in  Deutschland,  Österreich, 
in  der  Schweiz  und  in  Dänemark  in  großer  Zahl 
gewonnen  werden  konnten. 

Wenn  man  nun  geglaubt  hat,  daß  mit  der 
künstlerischen  Veredlung  der  Reklamemarke 
auch  eine  solche  der  staatlichen  Briefmarke 
Hand  in  Hand  gehen  werde,  so  war  dies  leider 
eine  Täuschung.  Die  Voraussetzung  bei  der 
Beschaffung  wie  bei  der  Verwendung  einerseits 
der  Werbemarken  und  andererseits  der  Post- 
wertzeichen sind  bei  uns  zu  verschieden,  und 
nur  in  Österreich,  wo  die  gute  Werbemarke 
weniger  ein  Produkt  der  Lithographie  als  ein 
solches  des  Buch-  oder  Kupferdruckes  war, 
bildete  sich  von  selbst  die  Brücke  von  der  einen 
zur  anderen  Gruppe.  Während  somit  im  deut- 
schenReich  die  Briefmarke,  wie  auchdie  anderen 
staatlichen  Wertdrucke,  nämlich  das  Papiergeld 
oder  die  Wertpapiere,  künstlerisch  leider  kaum 
einen  Fortschritt  aufzuweisen  haben,  entstanden 
in  Österreich  ganz  vorzügliche  Drucke  überall, 
in  erster  Reihe  die  Briefmarken  von  Kolo  Moser, 
die  schon  vor  zehn  Jahren  in  dieser  Zeitschrift 
abgebildet  wurden.  Zu  den  Arbeiten  dieses 
Künstlers  kamen  aber  inzwischen  noch  weitere 
von  A.  Coßmann  und  namentlich  von  Dr.  Rudolf 
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Posin  Wertzeichen. 


Junk,  die  derzeit  wohl  als  die  allerbesten  Brief- 
marken bezeichnet  werden  können.  Wir  wollen 
die  Frage,  ob  der  namentlich  im  Kriege  besonders 
finanzbedürftige  Kaiserslaat  an  der  Donau  mit 
einer  solchen  staunenswertenFreigebigkeit  jedes 
JahrmehrereNeu-Emissionenauf  den  Markt  wer- 
fen mußte,  ob  dies  nicht  mehr  mit  Rücksicht  auf 
dieBriefmarkensammler,  als  auf  das  praktisch  po- 
stalische Bedürfnis  zurückzuführen  ist,  nicht  auf- 
werfen. Aber  eines  bleibt  uns  unverständlich,  daß 
unsere  deutsche  Germania-Postmarke  —  ausge- 
rechnet die  schlechteste,  die  Deutschland  über- 
haupt besaß  —  ununterbrochen  seit  dem  Jahre 
1900  besteht,  obwohl  sie  eigentlich  nie  einen 
Freund  hatte.  Auch  gegenwärtig,  da  wieder  neue 
Ziffernwerte  aufgelegt  werden  müssen,  greift 
man  auf  die  schon  18  jährige  Germania-Marke 
zurück.  Man  kann  sich  von  ihr  nicht  trennen ! 
Hoffentlich  wird  dies  nun  bald  anders  werden. 
Der  große  Briefmarken-Wettbewerb  unter  allen 
reichsdeutschen  Künstlern,  den  das  Kgl.  Landes- 
gewerbemuseum in  Stuttgart  mit  den  ansehn- 
lichen, von  der  Bank  Stahl  und  Federer  A.-G. 
zur  Verfügung  gestellten  Mitteln  veranstaltete, 
ist  entschieden.  Wenn  auch  unter  den  Hun- 
derten von  Arbeiten  aus  sämtlichen  Teilen  des 
Reiches,  auch  aus  den  Schützengräben  der  ver- 
schiedenen Fronten,  die  erlösende,  einzig  und 
allein  überzeugende  Marke  trotz  der  Beteiligung 
zahlreicher  unserer  besten  Graphiker  leider 
nicht  erreicht  wurde,  so  ist  doch  das  Gesamt- 
material so  reichhaltig,  daß  bei  dem  guten 
Willen,  der  neuerdings  zum  Glück  vorhanden 
ist,  die  Reichspostverwallung,  der  alle  20  gleich- 


mäßig mit  einem  Anerkennungspreis  von  400  M. 
ausgezeichneten  Arbeiten  kostenlos  zur  Ver- 
fügung gestellt  werden,  Hand  in  Hand  mit  der 
Reichsdruckerei,  einige  zweifellos  unmittelbar 
oder  mit  nur  geringen  Änderungen  ausgeführt 
werden  können,  viele  andere  jedoch  ein  reiches 
Anregungsmaterial  geben  ,  das  genug  Anhalts- 
punkte bietet,  um  mit  den  betreffenden  Künst- 
lern in  weitere  Verhandlungen  zu  treten. 

Daß  die  figuralen,  wie  die  landschaftlichen 
Motive  nicht  im  Vordergrund  stehen,  ist  wohl 
durch  die  Tatsache  zu  erklären,  daß  sich  die 
Reichsdruckerei  leider  nicht  entschließen  kann, 
die  bisherige  Markengröße  aufzugeben  und  das 
für  künstlerische  Lösungen  viel  glücklichere 
österreichische  Format  anzunehmen.  Vielleicht 
überlegt  man  sich  doch  auch  noch  dieses  Moment 
im  letzten  Augenblick.  Für  die  derzeitige 
Markengröße  empfehlen  sich  einfachere  Vor- 
würfe, und  der  Wettbewerb  hat  auch  in  ge- 
radezu erdrückender  Mehrheit  die  Wertziffer, 
die  Krone  und  den  Adler,  teils  vorwiegend 
naturalistisch,  teils  in  verschiedenen,  zum  Teil 
sehr  originellen  Stilisierungen  als  Gegenstand 
des  Markenbildes  benützt,  die  abgebildeten 
Marken  geben  nur  die  mit  den  20  Anerkennungs- 
preisen bedachten,  vom  Preisgericht  nach  langen 
Beratungen  ausgewählten  Arbeiten  wieder,  die 
wir  für  sich  selbst  sprechen  lassen  wollen. 
Hoffentlich  wird  dieses  Preisausschreiben  den 
beabsichtigten  Zweck  erreichen  und  wenigstens 
teilweise  eine  Besserung  im  Geschmack  unserer 
Postwertzeichen  entweder  unmittelbar  oder 
mittelbar  herbeiführen,  g.  k.  pazaurek-stuttgart. 
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EINE  ROSENTHAL-AUSSTELLUNG  IN  MÜNCHEN. 


Spät,  aber  um  so  wirkungsvoller  ist  die 
Rosenthal-A.  G.  in  Selb  nun  auch  in 
Bayerns  Residenz  mit  einer  künstlerisch  zu- 
sammengefaßten Darstellung  ihrer  Gesamt-Pro- 
duktion  herausgekommen  und  hat  damit ,  mit 
dieser  ersten  Veranstaltung,  das  Verständnis  der 
kunstliebenden  Münchner  aufs  nachhaltigste  ge- 
funden. Dies  mag  insbesondere  neben  der  sorg- 
samen Wahl  der  Porzellane  daran  liegen,  daß  die 
ganze  Ausstellung  auf  den  spezifisch  Münchner 
Ausstellungston  abgestimmt,  also  keineswegs  eine 
leere  Zusammenstellung  der  Erzeugnisse  Rosen- 
thals darbot,  sondern  ein  Zweckbestimmungs- 
Milieu  geschaffen  wurde,  das  den  Münchner  er- 
faßt und  festhält,  weil  es  ihm  durch  manche  gute 
Münchner  Ausstellungen  vertraut  ist. 

Das  Motiv  dieser  Rosenthal-Ausstel- 
lung war  „Porzellan  im  feinen  Haus";  es 
wurde  gezeigt,  wie  Porzellan  im  feinen  Eß-,  im  ein- 
facheren Wohnzimmer ,  im  Salon ,  im  Damen- 
zimmer wirkt ;  wie  es  selbst  in  reicher  Aufstellung, 
in  der  Wahl  der  hier  dargebotenen  feinen  Stücke 


den  Räumen  ein  feinsinniges  Gepräge  gibt ,  sie 
schmückt  u.  die  Kultur  des  Besitzenden  ausstrahlt. 

Konsul  Rau  der  Firma  Rau-Thallmayer 
hatte  es  übernommen,  diese  Rosenthal-Ausstel- 
lung zu  schaffen,  und  wählte  dafür  die  schönen, 
eleganten  Räume  des  Pössenbacherhauses, 
Briennerstraße  No.  55.  Nicht  weniger  als  9 
Räume,  vornehm  in  der  Ausstattung  der  Möbel, 
Wände,  Teppiche  und  Beleuchtungskörper,  sind 
ihrem  Inhalt  nach  hier  mit  Rosenthal-Porzellanen 
gefüllt  und  man  darf  sagen ,  daß  in  München 
selten  eine  Ausstellung  kunstgewerblicher  Er- 
zeugnisse mit  gleich  geklärtem  Geschmack  und 
namentlich  mit  gleich  zurückhaltender  und  dabei 
doch  überzeugend  wirkender  Herausstellung  der 
zu  betonenden  Werke  unternommen  worden  ist. 

Wir  sehen  das  Porzellan  als  Gebrauchsgeschirr, 
als  Kunstwerk  in  den  feinen  Kunstporzellanen,  als 
Stücke  des  Sammlers  in  den  köstlichen  Tassen,  als 
Figuren  und  als  Nutzgegenstand  in  den  Lampen. 

So  das  große  Speisezimmer  (Abb.  1)  mit  dem 
köstlich  gedeckten  Tisch ;  ein  Service  in  der  feinen 


„FormMaria",weißmitleichterReliefkante,  einen 
Früchtenkranz  darstellend;  in  den  Glasschränken 
andere  Stücke  dieses  Services  Maria,  feine  Rosari- 
Vasen  von  Meister  Gulbrandsen,  auf  dem 
Kamin  große  Vasen  in  edlen  Formen  mit  feinster 
Handmalerei,  in  der  Ecke  die  Vitrine  mit  zierlichen 
Kunstporzellanen  und  feinen  Mokkatäßchen. 

In  einem  zweiten  Raum  (Abb.  4)  sehen  wir 
das  in  gleich  vornehmer  Weise  wirkende  Service 
in  Kobalt  mit  Ätzkante  und  erhabenem  Rand; 
Stücke,  bei  dem  das  Golddekor  ungemein  dezent 
angewendet  ist,  wie  bei  der  „Form  Canova", 
oder  das  Service  „Rosenkavalier"  mit  einer  un- 
gemein duftig,  hauchartig  wirkenden  Bemalung 
zarter  Rosenmotive.  —  Ein  weiteres  Eßzimmer 
(Abb.  2)  stellt  das  prunkvolle  Königsservice  in 
Kobalt  mit  Ätzkante  und  in  Relief  aufgelegten 
Kronen  heraus ,  ein  Raum ,  der  durch  Anton 
Graths  wuchtige  „Amazone"  noch  besonders 
belebt  und  gehoben  wird. 

Rein  als  Verkaufsraum  ist  der  Raum  (Abb.  3) 
gedacht,  in  dem  in  7  eingebauten  Nischen  erlesene 
Stücke  der  Rosenthal- Kunstabteilung  vereinigt 
sind;  hierkommen  vielederfürdieRosenthal-A.  G. 
schaffenden  Künstler  Marcuse,  Aigner,  Him- 


melstoß,   Caßmann,   Boes   und   andere   mit 
ihren  feinsinnigen  Werken  zu  Wort. 

Und  in  sämtlichen  Räumen  ist  ein  nützliches 
Gebrauchsstück  in  überaus  schönen  Formen,  die 
übrigens,  wie  auch  die  genannten  Service  sämtlich 
vonder  Hand  des  Geheimrat  Rosenthal  selbst 
herrühren, verteilt :  DieLampemitPorzellan- 
fuß,  als  Biedermeierlampe  mit  bauschigem  Fuß 
mit  feinem  Rosenmuster,  der  Schirm  stilgerecht 
bandgemalt,  oder  die  Rosarilampe,  säulenartig  mit 
Kuppelschirm  oder  die  prachtvolle  Lampe  „Fest- 
reigen" von  Himmelstoß. 

So  sehen  wir  eine  treffliche  Auswahl  der  Rosen- 
thal-Produktion in  geschmacklich  und  sinniger 
Weise  hier  vorgeführt;  dieseUnternehmunghat  den 
Sinn  der  Münchner  und  der  zahlreichen  in  München 
z.Z.  sich  aufhaltenden  Fremden  für  Kunstporzellan 
und  feinstes  Gebrauchsporzellan  geweckt  und  ge- 
hoben und  damit  zweifellos  wieder  einmal  voran- 
schreitend für  die  ganze  Industrie  der  bayrischen 
Porzellanwerke  gewirkt. 

Dieser  Rosenthal- Ausstellung  wurde  auch  die 
hohe  Ehre  zuteil,  von  S.  Maj.  König  Ludwig  III. 
besucht  zu  werden.  S.  Majestät  interessierte  sich 
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aufs  allerlebhafteste  für  die  dargestellten  Werke 
und  Erzeugnisse,  bekundeten  ein  seltenes  Sach- 
verständnis, das  sich  z.  B.  bis  auf  die  Schwierig- 
keiten des  Brennens  freischwebender  Stücke,  wie 
der  Grath'schen,,  Amazone"  erstreckte,  und  sprach 
wiederholt  seine  vollkommenste  Anerkennung 
über  den  dargebotenen  hohen  Stand  dieser  glän- 
zend entwickelten  bayrischen  Industrie  aus.  — 

Die   Rosenthal-A.  G.,  Kunstabteilung 
in  Selb  in  Bayern  gibt  eine  „Rosenthal- 


Bibliothek"  heraus,  das  sind  kleine  geschmack- 
voll ausgestattete  Schriften,  von  denen  zunächst 

Bändchen  1  über  „Rosenthal-Kunstpor- 
zellane" erschienen  ist. 

Bändchen  2  über  „Ausstattungsporzellane" 
wird  in  Kürze  folgen. 

Verlangen  Sie  diese  Bändchen  in  den  Por- 
zellan-Handlungen ,  kunstgewerblichen  Maga- 
zinen oder  direkt  von  der  Rosenthal-A.  G., 
Kunstabteilung  in  Selb  in  Bayern.         r.  e. 


MAX  SLEVOGT-BERLIN.  .SELBSTBILDNIS  IM  FREIEN.  1910. 


CARL  BLECHEN  t  1840. 


»WEIDENBADM  AM  TEICH  € 


DEUTSCHE  MALEREI  IM  19.  JAHRHUNDERT. 

SONDKR-AUSSTELLUNG  DER  GALERIE  ARNOLD— DRESDEN.    VON  DR.  W.  KURTH. 


Seitdem  die  deutsche  Jahrhundert-Ausstel- 
lung 1906  dem  historisch  gerichteten  Blick 
eine  Fülle  neuer  Gesichtspunkte  für  die  künst- 
lerischen Erkenntnisse  der  deutschen  Malerei 
im  19.  Jahrhundert  ausgebreitet  hatte,  hat  das 
Interesse  nicht  geruht  neue  Entdeckungen  bei- 
zutragen und  ältere  zu  ergänzen.  Daß  hierdurch 
oft  das  Niveau ,  besonders  bei  Künstlern  mitt- 
leren Grades,  leiden  mußte,  dafür  ist  eine  be- 
stimmte Propaganda  verantwortlich,  besonders 
auf  der  händlerischen  Seite,  die  mit  Übereifer 
Entdeckungen  lanzierte.  Um  so  höher  ist  es  zu 
werten,  daß  in  der  Sonder- Ausstellung,  die  die 
Galerie  Arnold-Dresden  zur  Feier  ihres  hun- 
dertjährigen Bestehens  veranstaltet,  nicht  unter 
einem  bloßen  Ergänzungsgesichtspunkt,  sondern 
unter  einem  Gesichtspunkt,  der  unsere  Kennt- 
nis von  der  Entwicklung  der  deutschen  Malerei 
im  19.  Jahrhundert  vertieft,  das  Material  ge- 
sammelt worden  ist.  Was  der  Jahrhundert- 
Ausstellung  1906  mit  ihrer  umfassenden  Or- 
ganisation nicht  letzte  Absicht  sein  konnte, 
nämlich  den  Entwicklungszug  des  malerischen 
Sehens  klar  herauszustellen,  hat  in  weiser  Be- 
schränkung auf  erste  Qualität  der  energischste 


Förderer  des  Dresdener  Kunstlebens  L.  W. 
Gutbier,  der  Leiter  der  Galerie  Arnold,  zum 
Leitmotiv  gewählt.  So  ist  eine  Seite  der  künst- 
lerischen Entwicklung  des  Jahrhunderts  durch 
die  freimütigen  Leihgaben  der  deutschen  Mu- 
seen und  Privatsammlungen  zur  schönsten  Ent- 
faltung gebracht  worden. 

Das  impressionistische  Sehen,  das  wir  heute 
geneigt  sind  als  das  malerische  Sehen  schlecht- 
hin anzusehen,  begann  auf  der  Jahrhundert- 
Ausstellung  1906  Studie  und  Jugendwerk  im 
Leben  der  Künstler  neu  zu  werten.  Zum  ersten- 
male  tritt  der  Abstand  der  unbefangenen,  frei- 
malerisch gesehenen  Naturstudie  und  des  unter 
bestimmten  Kompositionspunkten  zusammen- 
gefaßten Bildes  bei  J  oh.  Chr.  ClaussenDahl 
deutlich  hervor.  Nicht  nur  die  Technik  wird 
durch  den  ungezwungenen  Moment  freier,  son- 
dern vornehmlich  ist  es  die  Auffassung  der 
Natur,  die  durch  den  Moment  der  Studie  an 
Intensität  gewinnt  und  die  Bezeichnung  Impres- 
sionismus rechtfertigt.  In  den  prachtvollen  Stu- 
dien aus  der  Umgebung  Dresdens  aus  den  30  er 
Jahren,  die  Dahl  auf  der  Ausstellung  vertreten, 
wird  zum  erstenmale  unter  einer  atmosphäri- 
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ADOLF  SCHREYKR  t  1»»«.  CRONBKRO. 

sehen  Einheit  eine  malerische  Haltung  erreicht, 
die  mit  gleicher  Konsequenz  nicht  oft  nachher 
angestrebt  worden  ist.  Die  eigenwillige  Per- 
sönlichkeit eines  Caspar  David  Friedrich, 
obwohl  er  mit  seinem  Freund  Dahl  zur  selben 
Zeit  in  Dresden  schafft,  bleibt  unberührt  von 
dieser  malerischen  Einheitsform.  Sein  groß- 
artiger „Nebel  im  Riesengebirge",  eine  Neu- 
erwerbung der  Pinakothek  in  München,  faßt 
mit  souveräner  Linienkraft  alle  Einzelheiten  zu 
einem  wahren  Bau  zusammen,  der  an  Stelle 
der  Impression  das  Symbol  setzt.  In  dieser 
romantischen  Verdichtung  ist  ihm  Karl  G. 
Carus  in  Dresden  gefolgt,  und  5  kleine  Bilder 
zeigen,  daß  er  es  glücklich  verstand,  der  ex- 
pressionistischen Stimmungslandschaft  Fried- 
richs eine  leichte  Wendung  zur  „paysage  in- 
time" zu  geben.  Die  ganze  Gefühlsschwere  der 
Kunst  C.  D.  Friedrichs  verstehen  wir  an  der 
seltsamen  Eigenart  dieses  Grüblers.  Sein  direk- 
ter Schüler  G.  J.  Kersting  zeigt  uns  in  einem 
kleinen  AteUerbild  von  1819  (Abb.  S.  226)  den 
eigensinnigen  Friesenkopf  dieses  tiefen  Suchers. 
In  der  kühlen  Leere  des  Ateliers  sucht  Fried- 
rich vor  der  Staffelei  stehend  bohrenden  Auges 
seine  Träume  zu  erfassen.  Das  Bildchen  ist  ein 
hohes  menschUches  Dokument.    Nur  Hamburg 


»VOR  UEU  Zoolog,  garien  frankf.«  imu 

hatte  in  diesem  zweiten  und  dritten  Jahrzehnt 
noch  einen  ähnlich  gerichteten  Charakter  wie 
Dresden  aufzuweisen,  wenngleich  die  Verhält- 
nisse und  mit  ihnen  die  Gesinnungen  etwas 
kleinbürgerlicher  sind.  Aus  den  bekannten 
Porträts  von  Oldach,  Erwin  Speckter  und 
Eybe  spricht  die  treue  Beobachtung  der  Einzel- 
form, die  in  dem  Bildnis  der  Barbara  Hackius 
von  C.  G.  Eybe  weit  über  die  Registrierung 
von  Zufälligkeiten  hinausgeht.  Die  bürgerliche 
Gradhaftigkeit  des  sauberen  Anzugs  kontra- 
stiert eigentümlich  zu  dem  willensstarken  aber 
dumpfen  niedersächsischen  Wesen  jener  ersten 
Bürgerkultur.  Die  Landschaft  strebt  zu  höheren 
malerischen  Einheiten  über  Gensler  Morgen- 
stern hinzu  den  ganz  freien  Naturschilderungen 
Fr.  Wasmanns,  „Frühschnee  inMeran"  1831, 
die  locker  und  farbig  ohne  die  Phrase  der  Kom- 
position das  Ganze  erfaßt.  In  dieser  Zeit  be- 
ginnt auch  Berlin  sich  dem  malerischen  Gefühl 
zu  öffnen  und  nicht  ohne  Einfluß  Dahls  gelangen 
Carl  Blechen  und  Adolf  Menzel  zu  einer 
einfachen  und  starken  Naturkraft,  die  der  Ber- 
liner Malerschule  in  den  40er  Jahren  ein  ganz 
besonderes  Gepräge  verliehen  hat.  Besonders 
steigt  unter  der  romantischen  Erregtheit  Carl 
Blechens  die  Farbe  in  eine  reichere  Skala  von 
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WALTER  LKISTIKOW  t   1908.  BERLIN. 

warm  und  kalt,  wie  drei  schöne  Studien  deut- 
lich zeigen,  von  denen  der  Weidenbaum  am 
Teich  des  Berliner  Tiergartens  besonders  er- 
wähnt sei  (Abb.  S.  209) .  StillesWasser,  hängende 
Laubmassen ,  die  mit  sonnendurchleuchteten 
Blättern  auf  dunkelblauem  Grün  wie  goldene 
Tropfen  in  das  Wasser  träufeln ;  ein  voller  tiefer 
Farbklang,  der  nicht  dem  Motiv  allein  ent- 
nommen ist,  sondern  von  einem  stark  verlan- 
genden Gefühl  für  Romantik  gefordert  wird. 
Menzels  unbestechlicher  Sinn  für  Wahrhaftigkeit 
betont  in  dem  wundervollen  „  Garten  des  Justiz- 
ministeriums" (1848,  BremerKunsthallejinblen- 
denderSchärfe  die  Einheit  eines  Sonnenraumes, 
in  den  nur  die  geistige  Energie  Menzel  alle 
Valeurs  der  Baum-  u.  Grasgrüne  ohne  jeden  ver- 
wischenden Stimmungswert  eintragen  konnte. 
Noch  mehr  ist  diese  Leidenschaft,  vieles  zu  einer 
malerischen  Einheit  zusammenzuzwingen,  in  der 
Ansicht  des  Berliner  Kreuzbergs  (1847,  Mär- 
kisches Museum  Abb.  S.  221)  zu  bewundem. 
Die  alles  aufraffende  Energie  Menzels  spielt 
hier  noch  mit  der  Fülle  der  Nuancen  von  kalten 
und  warmen  Tönen  mit  einer  fast  mutwilligen 
Leichtigkeit,  die  späteren  Werken  bei  gleicher 


GEMÄLDE  »GRAUER  TAG  IN  GRÜNHEIDEc 

Absicht  oft  fehlte.  Zwölf  Menzel  füllen  eine 
Wand;  darunter  „Der  Künstler  mit  seinen  Ge- 
schwistern im  Atelier"  1848,  ein  Hauptwerk 
jener  Frühperiode,  die  heute  als  die  freieste  in 
der  Entwicklung  Menzels  gewertet  wird.  Die 
Einheit  dieses  Raumes,  der  ohne  jede  perspek- 
tivischen Momente  ganz  aus  der  Einheit  einer 
gedeckten  warmen  Zimmerluft  entsteht,  bringt 
auch  die  seelische  Einheit  dieser  Geschwister- 
gruppe so  stark  zur  Wirkung,  ohne  daß  auch 
nur  ein  sentimentales  Motiv  anzutreffen  wäre. 
Aus  der  Düsseldorfer  Periode  von  Knaus  fällt 
die  „Rauferei"  von  1851  auf.  Was  bis  dahin 
allen  Schulen  Niederdeutschlands  fremd  war, 
die  Schönheit  der  Einzelfarbe,  aufgenommen 
von  einem  abgetönten  Ensemble,  tritt  hier  unter 
dem  Einfluß  der  Münchener  Schule  zum  ersten- 
male  auf.  Das  malerische  Gefühl  eines  Dahl, 
Blechen,  Wasmann,  Menzel,  das  von  einem  er- 
lebnisstarken Natureindruck  ausging,  wird  die 
Angelegenheit  eines  höchst  kultivierten  und 
ordnenden  Geschmakes,  der  an  alten  Meistern 
sich  geschult  hat.  — 

In  München  selbst  ist  eine  höhere  und  freiere 
Sinnlichkeit  mit  jenem  Programm  stets  verbun- 
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den  geblieben,  und  der  Münchener  Saal  der 
Ausstellung  zeigt  den  Reichtum  der  einzelnen 
Individualitäten,  jenes  koloristischen  Strebens, 
das  fast  ein  halbes  Jahrhundert  lang  als  der 
malerische  Stil  gegolten  hat,  in  einer  beson- 
deren Mannigfaltigkeit.  Selbst  der  Pathetiker 
Karl  Rottmann  fand  bei  der  Schilderung  der 
„Oberbayrischen  Landschaft"  eine  Schönheit 
seiner  Koloristik,  die  theatralische  Gegensätze 
vermeidet.  Und  als  mit  Karl  Spitzweg  die 
Barbizon-Schule  Frankreichs  in  die  Münchener 
Kunst  einzieht,  fängt  die  MünchenerPalette  an, 
in  freudiger  Lust  die  Lokalfarben  zu  erhitzen. 
Von  seinen  6  Bildern  sei  besonders  der  geist- 
voll pointierte  und  breit  gemalte  „Fliegen- 
fänger" hervorgehoben,  während  der  „Blumen- 
freund" (Abb.  S.  216)  mit  größerem  Aufwand 
von  effektvolleren  Gegensätzen  sich  gibt.  In 
der  witzigen  Schilderung  menschUcher  Schwä- 
chen ähnelt  ein  „Wirtsgarten"  von  dem  ganz 
unbekannten  W.  Grögler  fast  mehr  der  leich- 
ten Ironie  Menzels;  auch  sind  die  malerischen 
Subtilitäten  dieses  prachtvollen  Bildes  nicht  auf 
der  effektreichen  Palette  Spitzwegs  zu  finden. 


GEMÄLDE  >BAUERNTANZc 

In  einer  schönen  tiefglühenden  Koloristik,  die 
Makarts  Farbenrausch  erst  veräußerte,  bewegen 
sich  die  interessanten  Bildchen  von  Linden- 
schmidt, besonders  der  „Empfang"  (1855), 
dessen  Grazie  nicht  ohne  Einfluß  von  Waldmüller 
geblieben  ist.  Auch  Lenbach  fand  in  dieser 
frühen  Zeit  eine  weniger  einseitige  Inszenierung 
seinerPalette.  Dieschöne  „  WeiblicheHalbfigur" 
von  1861  (Staatsgalerie  Wien)  hat  die  ganze 
unmittelbare  Frische  dieses  kraftvollen  Bauern- 
talentes, bevor  es  zuviel  Rezepte  alter  Meister 
zusammenbraute.  Ähnlich,  mit  lebhaftem  Spiel 
in  den  Valeurs,  bewältigt  der  wenig  gekannte 
Anton  Laupheimer  mit  einem  großen  Wirts- 
hausbild Raum  und  Menschen  im  Sinne  Leibls. 
Bei  keinem  Münchener  ist  die  Farbe  und  ihr 
dekorativer  Ensemblewert  —  das  Ideal  der 
Münchener  Palette  —  so  stark  mit  einer  Cha- 
rakteristik der  Individualität  der  Oberflächen 
zusammengegangen  als  bei  Leibl.  An  male- 
rischer Qualität,  an  jener  Fähigkeit  mit  dem 
farbigen  Valeur  die  leisesten  Schwingungen  der 
Form  zu  modellieren,  ihre  Epidermis  zugleich 
zu  charakterisieren,  steht  er  im  19.  Jahrhundert 
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ERNST  ZIMMERMANN.  »JUNGE  DAME  IM  LEHNSTUHL« 


CARL  GOTTFRIED  EYBE.  »BILDNIS  DER  BARBARA  HACKlUSt 


CARL  SPITZWEG.  GEMÄLDE  .DER  BLUMENFREUND« 


EDUARD  GARTNEK  t  1877.  BERLIN. 


GEMÄLDE  »HAVELLANDSCHAPT«  1S*0. 


HKINIUCH  VON  zOOEL     MÜNCHEN.    GEMÄLDE  »DIE  SCHAFSCHURt   1871. 


Deutsche  Malerei  im  ig.  Jahrhundert. 


PROFESSOR  LOVIS  CüRINTH     BERLIN.    ..    .11 1  >,i-.m.hmh.,  ..,.,,  ., 

in  Deutschland  allein.  Der  wundervolle  Kopf 
einer  Bäuerin  mit  weißem  Kopftuch,  der  der 
Bremer  Kunsthalle  einst  gehören  wird,  ist  nur 
eins  von  dem  halben  Dutzend  Meisterwerken, 
die  die  Ausstellung  zeigt.  Herum  gruppiert  sich 
die  Leibl-Schule,  fast  vollständig.  Schuch  und 
Trübner  stehen  voran,  besonders  Schuchs 
großartiges  Selbstporträt  (Staatsgalerie  Wien) 
und  prachtvolle  Stilleben.  Mit  fünf  Werken  ist 
Trübner  als  die  stärkste  Persönlichkeit  des 
Leibl-Kreises  vertreten,  fünf  weitere  Werke 
zeigen  die  hohe  Energie,  mit  der  er  sich  dem 
impressionistischen  Problem  anzuschließen  ver- 
suchte. Ganz  nah  der  modellierenden  Kraft 
des  Valeurs  von  Leibl  ist  er  in  dem  kostbaren 
liegenden  Akt,  und  der  eigene  Ton,  den  er  in 
den  stillen  Landschaften  seiner  späteren  Periode 
von  echt  deutscher  Prägung  anzuschlagen  wußte, 
hallt  in  dem  „Kloster  Seeon"  (1892)  mit  einem 
poetischen  Klang  in  ein  wundervolles  Silber- 
grau aus.    Von  Fritz  Schider,  dem  Schwager 


KU.  .,,  „L,;.   i.i.Ki  ,:..   ..    ijk;jAL,.t,   .U,^1E1L  DES  PARIS<   1907. 

Leibls,  interessiert  die  „Familie  Leibls"  mit 
ihren  Tonreizen  von  Schwarz  in  Schwarz.  Doch 
ist  die  Malkultur  Leibls  hier  ohne  ein  förderndes 
Talent  müde  geworden,  während  von  Theodor 
Alt  ein  Stilleben  mit  Blumentöpfen  1870  wegen 
seiner  impressionistischen  Färbung  interessiert, 
in  dem  der  Valeur  nicht  mehr  Form  modelliert, 
sondern  sich  vereinfachend  zu  bindenden  Ton- 
farben im  Sinne  Cezannes  zusammenzieht.  Ein 
Bauerntanz  in  weichflockiger  Technik  holt  noch 
einmal  die  lebhafte  Lichtinszenierung  der  alten 
Münchener  Palette  hervor. 

Am  wenigsten  gekannt  waren  die  Arbeiten 
von  Vater  und  Sohn  Zimmermann.  Vom  Vater 
Reinhard  zeigen  zwei  frühe  Studien  von  Bauern- 
stuben eine  helle  Färbung,  die  auch  die  Lokal- 
farbe nicht  so  leicht  in  das  Münchener  Ton- 
ensemble untergehen  läßt,  eine  Note,  die  er  in 
den  beiden  großen  Bildern  der  „Schusterbude" 
(Abb.  S.  222)  und  dem  „Stiegenbau  im  gol- 
denen Adler"   zu  einer  Lichtfreiheit  ausbaut, 
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die  der  Tradition  entwachsen  ist.  Der  Sohn 
Ernst,  von  Leibl  beeinflußt,  bringt  in  dem  Por- 
trät des  Dichters  Richard  Paul  1872  eine  Schil- 
derung an  Bewegung  und  Ausdruck  auf,  die 
eines  Leibl  würdig  wäre.  Andere  Porträts,  wie 
die  junge  Dame  im  Lehnstuhl  (Abb.  S.  214), 
gehen  über  die  Bewältigung  des  Stofflichen 
leichter  hinweg  und  finden  schneller  eine  alt- 
meisterliche Abrundung.  Ein  früher  Zügel  in 
lichten,  klaren  Farben  von  1871  überrascht 
besonders  in  diesem  an  Neuigkeiten  reichen  Saal. 
Weniger  einheitlich  vermochteFrankfurt  seine 
französischen  Anregungen  zu  einer  Malkultur 
zusammenzuschließen;  es  fehlte  an  fördernden 
Talenten,  so  daß  die  Anregungen  oft  unver- 
mittelt nebeneinanderstehen.  Auf  der  andern 
Seite  entschädigt  dafür  ein  höherer  Sinn  für  das 
Persönliche,  der  dem  Frankfurter  Kreis  bis  auf 
Thoma  geblieben  ist.  Zwei  dunkelglühende 
Straßenansichten  von  Anton  Burger  und  zwei 
großbewegte  Kavallerieszenen  in  tiefen  Farben 
von  Adolf  Schreyer  haben  die  reiche  Instru- 


»INTERIEUR  MIT  LESENDEM  MADCHEN« 

mentierung  der  Palette  französischer  Orient- 
maler. Um  so  mehr  überrascht  von  Schreyer 
der  Eingang  zum  Zoo  in  Frankfurt  von  1860 
(Abb.  S.  210),  der  in  einer  reichen  Folge  von 
Grün  und  Grau  ohne  jede  malerisch  effektvolle 
Breite  im  Pinselstrich  einen  Eindruck  mit  einer 
Andacht  schildert,  mit  der  auch  Peter  Bur- 
nitz  in  weichen  Klängen  Corot  folgt.  Von 
herber  Kraft  sind  dagegen  die  prachtvollen 
„Dorfhäuser  vor  Bäumen"  von  Fr.  Karl 
Hausmann,  ganz  in  der  Nähe  der  Größe  Rous- 
seaus.  Am  stärksten  sind  Scholderer  und 
Victor  Müller  vertreten.  Mag  auch  die  Ma- 
lerei in  Scholderers  berühmtem  „Violinspieler" 
(1861)  nach  münchener  Auffassung  etwas  zag- 
haft sein,  so  wird  der  Persönlichkeitswert  im 
Sinne  Thomas  dem  Bild  immer  einen  ersten 
Platz  sichern.  Sein  malerisches  Können  kommt 
mehr  in  dem  kleinen  Format,  etwa  den  beiden 
kostbaren  Stilleben  zum  Ausdruck,  in  denen 
graue  zarte  Valeurs  starke  Farben  tonig  model- 
lieren.    Besondere    Überraschung    bieten    die 
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Studien  Victor  Müllers.  Die  brausende  Ge- 
walt des  Kompositionsrhythmus  vom  „Krieg" 
hat  die  Vision  Delacroix  und  die  Farbe  eine  freie 
monumentale  Bindung.  Daneben  eine  Balkon- 
szene im  munteren  Gegensatz  von  Hell  und 
Farbig  und  andere  Studien,  die  wieder  eine 
andere  Note  zeigen:  eine  Vielseitigkeit,  aus  der 
die  große  Anregung,  die  er  dem  Frankfurter 
Kreis  gegeben  hat,  verständlich  wird.  An  De- 
lacroix mahnt  auch  die  großartige  Dramatik 
des  Reiters  im  Sturm  von  Ferd.  v.  Rayski 
(Abb.  S.  224).  Wie  die  visionäre  Kraft  des 
Lichtes  die  Bewegung  des  Pferdes  antreibt,  wie 
die  dunkle  Masse  des  Gewitters  dem  Tier  gleich 
einem  Verhängnis  auf  den  Fersen  folgt,  so  daß 
mehr  die  Romantik  des  Erlkönig  erklingt,  das 
ist  von  einer  Einheit  und  Leidenschaft  des 
Dramatischen,  die  nur  mit  der  suggerierenden 
Gewalt  jenes  großen  Meisters  der  französischen 
Romantik  verglichen  werden  können. 

Unter  den  zehn  Werken  Hans  Thomas 
können  sich  die  wenigsten  dem  malerischen 
Programm  der  Ausstellung  fügen.  Daß  er  aber 
schon  vor  Courbet  ein  eignes  malerisches  Sehen 


»LIEGENDER  WEIBLICHER  AKTt   1869. 

sich  bildete,  zeigt  das  hochinteressante  Früh- 
werk eines  Holzschnitzers  in  einer  Bauernstube 
aus  dem  Jahre  1860,  das  nicht  nur  für  ein  freies 
unkomponiertes  Licht  Interesse  zeigt,  sondern 
auch  mit  einem  Empfinden  für  Valeur  arbeitet, 
das  später  anderen  Empfindungen  weichen 
mußte.  Das  Porträt  von  Albrecht  Bayersdorfer 
zeigt  dann  aber,  daß  die  Entwicklung  vom  ma- 
lerischen Stil  los  Werke  hervorgebracht  hat,  die 
zu  den  größten  des  Jahrhunderts  zählen  werden. 
In  einem  Berliner  Saal,  der  Liebermann,  Co- 
rinth  und  Slevogt  enthält,  kUngt  die  Ausstellung 
mit  dem  Leitmotiv  des  malerischen  Stils  aus. 
Als  1900  in  Berlin  Liebermann  der  unbestrit- 
tene Führer  eines  neuen  malerischen  Stils 
wurde,  der  das  fünfzigjährige  Primat  der  Mün- 
chener Schule  an  sich  riß,  kamen  Corinth  und 
Slevogt  nach  Berlin.  Schon  runden  sich  die 
Gesamthaltungen  der  Farben  Liebermanns 
zu  einem  Eindruck  ab,  den  man  bei  den  alten 
Meistern  genießt.  Die  Gemüsehändlerin  von 
1874  (Abb.  S.  228)  hat  unter  den  früheren 
Werken  den  machtvollsten  Klang.  Auch  hier 
wird,  so  gebunden  die  Gesamthaltung  der  Fcu-b- 
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skala  ist,  ein  chromatischer  Reichtum  und  eine 
Fülle  von  freizugreifender  Sinnlichkeit  ausge- 
schüttet, die  der  Müncacsyzeit  fehlte.  Seit  der 
Lichteinheit  des  Menzels  der  40  er  Jahre  war 
kein  förderndes  Problem  gestellt  innerhalb  der 
ganzen  deutschen  Schule  als  das,  welches  auf 
Grund  des  französischen  Impressionismus  die 
Einheit  der  Luft  hinzubringt.  Der  Valeur  zieht 
die  Farbfläche  zusammen.  Alle  Entwicklungs- 
stadien sind  vertreten.  Der  „Kleinkinderschule" 
1874  folgt  nach  anderen  Bildern  die  wundervolle 
„Bleiche"  von  1889.  Die  Schönheit  des  Tons 
von  Silbergrün  mit  lichtem  Grau  und  leichtem 
Gelb,  ganz  ohne  dekoratives  Ensemble,  ganz 
hervorgebracht  von  der  unmittelbar  suggerie- 
renden Frische  der  Atmosphäre,  ist  von  seltener 
Tiefe.  Späte  Werke  aus  den  Dresdener  Samm- 
lungenRottermundt  und  Schmitz,  wie  der  schöne 
„Gemüsemarkt  in  Delfl",  sind  bekannt. 

In  Max  Slevogt,  der  außer  frühen  Arbeiten 
mit  zwei  letzten  Pfalzlandschaften  vertreten  ist, 
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löst  sich  der  Impressionismus  zu  einer  uner- 
hörten Freiheit  in  der  Komposition  und  in  der 
Farbrhythmik  auf.  Sein  Selbstbildnis  im  Garten 
(Abb.  S.  208)  nimmt  Mensch  und  Natur  zu  einer 
wundervollen  Einheit  zusammen.  Die  Freiheit 
der  Bewegung,  die  klare  Raumentfallung  und 
die  Unmittelbarkeit  des  Ausdrucks  bringen  die 
Erscheinung  dem  Beschauer  so  nahe,  wie  ähnlich 
es  Rembrandt  vermochte.  Dns  Glück  dieses  gan- 
zen Malerlemperamentes  genießt  das  Erbe  eines 
großen  malerischen  Stils  in  ungeschwächter  Kraft, 
die  dem  Fünfzigjährigen  lange  bleiben  möge. 

Der  Künstler  sieht  überall  die  heiligen  Sdiwing- 
ungen  und  leisen  Töne,  womit  die  Natur  alle 
Gegenstände  verbindet.  Bei  jedem  Tritte  eröffnet 
sich  ihm  die  magisdie  Welt,  die  jene  groüen  Künstler 
innig  und  beständig  umgab,  deren  Werke  in  Ewigkeit 
den  wetteifernden  Künstler  zur  Ehrfurcht  hinreißen, 
alle  Verächter,  ausländische  und  inlandisdie,  studierte 
und  unstudierte,  im  Zaum  halten,  und  den  reichen 
Sammler  in  Kontribution  setzen  werden. .  .    GOETHE. 
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Der  Krieg  ist  aus.  Zwar  bereiten  uns  seine 
letzten  Zuckungen  noch  manche  bange 
Sorgenstunde,  zwar  haben  die  Geburtswehen 
einer  neuen  Zeit  unser  Volksleben  auf's  heftig- 
ste erschüttert  und  erschüttern  es  noch,  aber 
der  Krieg  ist  aus. 

Neue  Aufgaben,  neue  Pflichten,  noch  dring- 
licher vielleicht,  und  vor  allem  schwerer  noch 
zu  erfüllen,  als  die  bisherigen,  treten  an  uns  heran. 

Nicht  nur  für  uns,  aber  ganz  besonders  für 
uns  Deutsche  gilt  es  heute,  das  große  Erbe 
einer  alten,  durch  den  Fleiß  und  das  Streben 
der  Jahrhunderte  errungenen  Kultur  sicherzu- 
stellen und  zu  erhalten.  Einer  nachfolgenden 
Generation  wenigstens  in  ideeller  Hinsicht  das 
auf  uns  Überkommene  ungeschmälert  zu  hinter- 
lassen. —  Wir  sind  imstande,  es  zu  tun,  wenn 
wir  alle  inneren,  geistigen  Kräfte  zusammen- 
fassen, wenn  wir  uns  bewußt  werden,  daß  die 
geistigen  Kräfte  in  erster  Linie  es  sind,  die  einen 
gesunden  Wiederaufbau  des  alten,  morsch  ge- 
wordenen Staatsgebäudes  ermöglichen. 

Man  sagt  zwar  im  allgemeinen,  daß  politische 
Macht  und  weltliche  Größe  die  Vorbedingung 
seien  zum  künstlerischen  Aufschwung.  Doch 
nicht  immer  ist  dies  der  Fall.  Unser  gewiß 
beispielloser  Aufschwung,  der  diesem  Krieg 
vorausgegangen,  hat  jedenfalls  im  Laufe  der 
Zeit  eine  Überkultur  gezüchtet,  die  ihrerseits 
sowieso  zu  einer  Katastrophe  in  irgend  einer 
Form  geführt  haben  müßte ,  wäre  sie  nicht  auf 
diese  Weise  über  uns  hereingebrochen. 

Die  näheren  und  entfernteren  Gesamtum- 
stände freilich,  unter  denen  wir  diese  Kata- 
strophe erleben,  sind  bitter.  Wir  alle  sind  die 
Leidtragenden  dabei. 

Der  schier  unverwüstlich  scheinende  Wohl- 
stand unseres  Volkes  ist  auf's  schwerste  ge- 
schädigt. Im  Materialismus  droht  nun 
alles  zu  versinken,  im  Materialismus 
droht  unser  hohes,  den  Idealen  des  Gei- 
stes geweihtes  Kulturleben  zu  erstik- 
ken.  —  Das  wäre  von  allem  Schlimmen  das 
Schlimmste,  was  uns  geschehen  könnte. 

Ein  völliger  Niedergang  des  deutschen  Vol- 
kes in  jeder,  aber  auch  jeder  Hinsicht  wäre  die 
Folge.  Seien  wir  uns  dessen  bewußt.  Hüten 
wir  uns,  dieses  geistige  Moment  zu  unter- 
schätzen und  über  den  äußeren  Sorgen  und  der 
Not  des  Alltags  diese  ernste  Aufgabe  der  Zeit 
zu  vergessen.  —  Unsere  Ideale  wenig- 
stens,   unser  im  weitesten   Sinn    in  der 


künstlerischen  Kraft  bestehendes  Volk  s- 
vermögenausdiesenbösenTageninbes- 
sere  Zeiten  hinüberzuretten,  ist  heute 
ein  Gebot  der  Stunde. 

Die  Gaben  der  Kunst  sind  es  mit  in  erster 
Linie,  die  uns  helfen  können,  über  die  furcht- 
bare Schwere  der  Zeit  hinwegzukommen,  die 
schier  erdrückende  Last  unserer  Tage  einiger- 
maßen erträglich  zu  machen. 

Es  ist  freilich  nicht  leicht,  einer  in  den  sich 
überstürzenden  Ereignissen  der  Zeit  fast  stumpf 
gewordenen  Mehrheit  derBevölkerung  das  heute 
klar  zu  machen,  ihr  überhaupt  nur  davon  zu 
reden.  Kleinmut  und  Verzagtheit,  ohnehin  schon 
länger  die  Trabanten  eines  leider  sehr  großen 
Teils  unsres  Volkes,  wollen  nichts  davon  wissen. 

Es  ist  eine  traurige  Tatsache,  daß  schon  in 
guten  Tagen  nur  ein  verschwindend  kleiner 
Teil  unseres  Volks,  ja  selbst  unserer  sogenann- 
ten gebildeten  Welt  überhaupt  für  die  schönen 
Gaben  der  Kunst  lebendiges  Interesse  zeigte. 
Heute  von  ihnen  dieses  Interesse  zu  verlangen, 
ist  fast  aussichtslos,  könnte  fast  als  Vermessen- 
heit oder  Überspannung  gedeutet  werden. 

Wir  geben  trotzdem  die  Hoffnung  nicht  auf. 

Daß  ein  Kant,  ein  Goethe,  ein  Schiller  nicht 
umsonst  gelebt  hat,  dessen  müssen  wir  uns  heute 
erinnern,  und  daß  wir  würdig  sind,  in  ihre  Fuß- 
stapfen zu  treten,  das  müssen  wir  einer  Welt 
voll  Feinden  von  neuem  beweisen. 

Daß  dies  heute  sehr  schwer  sein  wird,  muß 
einem  Jeden  klar  sein,  der  mit  offenen  Augen 
durch  die  letzten  Jahre  gegangen  ist. 

Es  ist  überaus  schwer,  aber  es  ist  nicht 
unmöglich,  und  wir  werden  die  Kraft  dazu  fin- 
den, wenn  wir  uns  der  ungeheueren  Verantwor- 
tung bewußt  werden,  die  wir  mit  dem  unermeß- 
lichen geistigen  und  künstlerischen  Besitz  unse- 
res Volkes  übernommen  haben. 

Deutsches  Volk,  zeige  Dich  würdig 
Deiner  großen  Denker,  Deiner  großen 
Künstler.  Sorge  dafür,  daß  ihr  Erbe  Dei- 
nen Söhnen  bleiben  möge! 

Deutsche  Künstler,  Ihr  alle,  die  Ihr 
berufen  seid,  das  heilige  Feuer  der 
Kunst  pflegen  und  wahren  zu  helfen, 
schart  Euch  zusammen  und  zeigt  einer 
Welt  von  niedrigen  Spöttern  und  Has- 
sern, daß  Ihr  fähig  seid  der  großen  und 
schweren  Aufgabe,  einer  tief  gesunke- 
nen Menschheit  ihre  Würde  wiederzu- 
geben und  zu  bewahrenl 
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MALER  ALFRED  HEjLBERGER. 

VON  RICHARD  MÜLLER-FREIENFELS. 


Ohne  Zweifel  ist  die  Entwicklung  der  mo- 
dernen Malerei  sehr  wesentlich  durch  den 
Umstand  mitbedingt,  daß  die  Kunst,  um  nicht 
mit  der  üppig  aufgeblühten  Photographie  in 
einen  herabsetzenden  Wettbewerb  zu  geraten, 
sich  entschlossen  hat,  alles  Nichtphotographier- 
bare,  Nichtkopierhafte,  kurz  das  Persönliche  im 
Bilde  stärker  als  jemals  vorher  zu  betonen. 
Auch  der  Maler  Alfred  Helberger  hat  sich 
um  diesen  Weg  —  fort  vom  Objekt  zum  Sub- 
jekt hin  —  gemüht,  besser  noch,  er  sucht  im 
Objekt  das  Subjekt.  Das  Objekt  ist  ihm,  wie 
den  meisten  modernen  Künstlern,  nur  Reso- 
nanz des  Subjektiven.  Kunst  ist  ihm  „Natur, 
gesehen  durch  ein  Temperament",  aber  mit 
Nachdruck  auf  dem  zweiten  Teil  dieses  Satzes. 
Helberger,  der  in  der  Reife  des  Schaffens 
steht,  kann  heute  zufrieden  auf  diesen  Weg 
zurückblicken.  Von  Karlsruhe  ging  der  in  Frank- 
furt am  Main  Gebürtige  aus,  und  seine  ersten 


Studien  bewegen  sich  durchaus  im  Kielwasser 
Schönlebers.  Helbergers  frühe  Bilder  halten 
mit  feinem,  zierlichem  Pinsel  verträumte  Stim- 
mungen fest,  ohne  an  bewußte  Deformierung 
der  Wirklichkeit  als  Ausdruck  subjektiven  Er- 
lebens zu  denken.  Dann  beginnt  die  Wendung: 
die  Linien  werden  herber,  die  Farben  werden 
massiger.  Das  Kleine  und  Feine  tritt  zurück, 
ein  breiter,  wuchtiger  Pinsel  sucht  Größe,  Er- 
habenheit, Monumentalität.  Helberger  wandert 
nach  Norwegen,  in  die  Hochalpen,  so  hoch, 
daß  kaum  Vegetation  mehr  nachkommt,  ja  nach 
Spitzbergen  fährt  er,  um  seinem  Kunstwollen 
adäquate  Landschaften  zu  finden.  Und  in  die- 
sen Landschaften  findet  er  zugleich  sich  selber. 
Vielleicht  sind  ihm  der  frühere  Hodler,  viel- 
leicht auch  Van  Gogh  und  Edv.  Munch  Schritt- 
macher gewesen  auf  diesem  Wege.  Am  Ende 
geht  er  ihn  allein,  ganz  auf  eignen  Füßen.  Mit 
wuchtiger  Hand  tastet  er  die  immanente  Linie 
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seiner  Landschaften  ab,  verstärkt  sie  bis  ins 
Ornamentale  und  trägt  mit  breitem  Pinsel  un- 
gebrochene Farben  von  intensivster  Leucht- 
kraft auf.  Oft  scheint  es,  als  wollte  die  Wucht 
der  Linie  und  die  üppige  Macht  der  Farbe  den 
Rahmen  sprengen.  Oft  scheinen  Linie  und  Farbe 
Selbstzweck,  hinter  denen  das  Gegenständliche 
des  Bildes  nur  noch  von  weitem  durchschim- 
mert, wie  der  geistige  Gehalt  hinter  den  Tönen 
mancher  modernen  Instrumentalmusikwerke. 
Diese  Kunst  schreit  nach  Freskoformat.  Es  ist 
die  stärkste  Monumentalisierung  der  Land- 
schaft, zuweilen  bis  zum  Starren,  Anorgani- 
schen, Gewaltsamen  gehend. 

Und  nun,  nachdem  sich  in  den  reinen  Höhen 
großer  Gipfel  und  einsamer  Schneefiächen  sein 
Stil  geklärt  hat,  kehrt  Helberger  in  die  Täler 
zurück,  wo  üppige  Wiesen  grünen,  wo  Wälder 
saftig  schwellen  und  Menschen  wohnen.  Ein 
interessantes  Schauspiel  (erst  eine  Gesamt- 
ausstellung wird  es  in  allen  Akten  entrollen), 
wie  dieser  monumentale  Stil  neuen  Gegen- 
ständen begegnet,  wie  er  sie  zunächst  ver- 
gewaltigt und  dann  seiner  Hand  gefügig  macht 
ohne  jede  Brutalität!   Blütenraine  und  Blumen- 
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wiesen  eines  Bodenseefrühlings,  ein  blaugoldner 
Herbst  am  Rhein,  ein  einsamer  Sommer  in  den 
Dünen  Ostpreußens ,  sind  die  Hauptetappen 
dieser  Entwicklung.  Bilder  von  reifer  Pracht  der 
Farbe  und  edler  Einfachheit  der  Linie  entstehen, 
in  denen  die  überstarke  Monumentalitätfrüherer 
Werke  gemäßigt  ist  zur  Harmonie,  der  auch  die 
zarten  und  duftigen  Töne  sich  willig  einfügen. 

Zugleich  aber  fühlt  sich  der  Maler,  der  bisher 
vor  allem  um  Landschaften  geworben,  obwohl 
gelegentlich  auch  prächtig  dekorative  Blumen- 
und  Zierstücke  entstanden  sind,  reif  und  stark 
genug,  den  Menschen  zu  erobern.  Er  überträgt 
seinen  an  den  Linien  großer  Berge  und  weiter 
Flächen  geformten  Stil  auf  das  Menschenantlitz, 
und  der  Erfolg  ist  erstaunlich.  Herb,  streng 
und  gehalten  erstehen  seine  Menschen,  mehr  und 
mehr  verinnerlicht  bei  voller  Wahrung  der  kraft- 
vollen Form  und  der  Größe  der  Auffassung. 

Helberger  ist  heute  ein  Vierziger.  Eine  reiche 
und  folgerichtige  Entwicklung  liegt  hinter  ihm. 
Sie  liegt  auch  noch,  gerade  der  Anstieg  seiner 
Kunst  in  den  letzten  Jahren  beweist  es,  vor 
ihm.  Wir  grüßen  in  ihm  einen  Künstler,  der 
Zukunft  in  sich  trägt r.  m  -f. 
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Der  Grund,  weshalb  Blumenstilleben  nicht 
allein  beim  Publikum,  sondern  —  min- 
destens ebensosehr  —  auch  bei  den  Malern 
beliebt  sind,  ist  nicht  etwa  nur  darin  zu  finden, 
daß  die  Blumen  die  verhältnismäßig  billigsten 
und  auf  alle  Fälle  die  bequemsten,  praktikabel- 
sten Modelle  sind.  Es  ist  eine  tiefere  Ursache, 
die  das,  und  zwar  ebenso  einfach  wie  erschöp- 
fend, erklärt.  Sie  heißt,  mit  einem  einzigen 
Wort:  Farbe.  Selbstverständlich  sind  es  auch 
die  unendlich  mannigfaltigen  Formen  der  Blu- 
men, die  den  Künstler,  besonders  wenn  er 
heimlich  oder  offen  ein  starker  Zeichner  ist, 
zum  Nachschaffen  und  Gestalten  anregen  müs- 
sen. Aber  der  primäre  Anreiz  geht  doch  von 
den  Farben  aus,  deren  natürlichste  und  liebens- 
würdigste Träger  und  Verkünder  die  Blumen 
sind.  Darum  hat  es  auch  nur  selten  einen  Maler 
gegeben,  der  nicht,  wenn  er  nicht  überhaupt 
Blumenmaler  von  Beruf  gewesen  ist,  irgend- 
einmal  in  seinem  Leben,  sei  es  nur  zu  seinem 
Privatvergnügen  oder  als  Zwischenspiel  in  den 
Pausen  zwischen  größeren  Werken  anderer 
Gattung,  sich  an  Blumenstilleben  versucht 
hätte.  Und  es  ist  gar  nicht  selten,  daß  diese 
Arbeiten,    die   mit   besonderer   Liebe   gemalt 


sind,  zu  den  besten  eines  Künstlers  gehören 
und  zum  Maßstab  seines  Könnens  werden. 

Ungefähr  das  Gleiche  läßt  sich  von  den 
Blumenstücken  des  in  München  lebenden  Ma- 
lers Theodor  Bohnenberger  sagen.  Denn 
dieser  Künstler,  der  1868  in  Stuttgart  geboren 
ist,  die  Stuttgarter  Kunstschule  besucht  und 
auch  in  München,  erst  bei  Johann  Herterich 
und  dann  noch  ein  Jahr  privat  bei  Marr,  stu- 
diert hat,  ist  eigentlich  kein  Blumenmaler  von 
Geburt  und  Profession.  Er  hat  früher  haupt- 
sächlich noble  Bildnisse,  u,  a.  auch  einige  große 
Reiterbildnisse,  und  daneben  Akte  von  unver- 
gleichlich keuschem  Zauber  gemalt  und  ist 
durchaus  nicht  gesonnen,  dieses  reiche  und 
dankbare  Gebiet,  auf  dem  er  ein  Meister  ist, 
zu  verlassen.  Er  wartet  vielmehr  nur  auf  das 
Kriegsende,  das  ihm,  der  als  Offizier  jetzt  wenig 
Sammlung  und  Muße  zur  Figurenmalerei  hat, 
die  Freiheit  zum  Schaffen  in  seinem  Sinne 
wieder  geben  soll.  Und  so  ist  ihm  die  Still- 
lebenmalerei, die  ihn  neben  den  Blumen  ge- 
legentlich auch  Früchte  (Zitronen  z.  B.  oder 
Äpfel)  als  Modelle  schätzen  gelehrt  hat,  zu 
einer  Art  anmutigen  Intermezzos  geworden. 
Aber  es  ging  und  geht  ihm  wie  so  manchem 
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andern:  er  hat  sich  allmählich  in  seine  neuen 
Modelle  gründlichst  verliebt  und  ihnen,  da  er 
bereits  mit  reifem  Können  vor  sie  hingetreten 
ist,  eine  solche  Fülle  malerischer  Reize  abge- 
wonnen, daß  man  diese  Arbeiten  ohne  Be- 
denken zu  jenen  zählen  wird,  in  denen  sich  sein 
Malertum  vielleicht  am  allerunmittelbarsten  und 
gewiß  auch  am  vielseitigsten  geoffenbart  hat. 
Bohnenberger  hat  sich  früher,  als  überzeugter 
Realist,  mit  einer  Liebe  und  Genauigkeit,  die 
fast  an  alte  Meister  erinnerte,  in  die  Einzel- 
heiten derDinge  hineingesehen ;  besonders  seine 
Akte  wissen  von  dieser  Liebe  zur  Form  zu  er- 
zählen, und  bei  seinen  Bildnissen  sind  es  nicht 
nur  die  Gesichter,  denen  diese  Treue  gegen 
das  Objekt  zu  gute  kam,  sondern  auch  das 
Stoffliche  (Gewänder  und  andere  Einzelheiten). 
Doch  ist  gerade  hier  immer  schon  auch  die 
Tendenz  auf  das  Repräsentativ-Dekorative  er- 
kennbar gewesen.  Dieses  dekorative  Element 
nun  hat  bei  den  Blumen  Bohnenbergers  selb- 
ständige Bedeutung  gewonnen.  Unter  diesen 
Stilleben  ist  keines,  das  nicht  dem  ersten  Blick 
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verriete,  daß  es  sich  seiner  dekorativen  Funk- 
tion und  seiner  Pflicht  dazu  wohl  bewußt  ist. 
Doch  geht  Bohnenberger  dabei  nicht  so  weit 
wie  es  manche  neuere  Blumenmaler,  besonders 
solche  expressionistischer  Richtung,  tun.  Für 
ihn  ist  die  Blume  nicht  etwa  nur  ein  Anlaß  zu 
farbigen  Phantasien  jenseits  der  Naturform. 
Ebensowenig  aber  projiziert  er  die  Form  auf 
die  Fläche,  mit  dem  Endziel,  ein  blumenähn- 
liches Flächenornament  daraus  zu  machen.  Die 
Grundlage  für  den  Aufbau  seiner  Stilleben  ist 
vielmehr  durchaus  die  Natur,  deren  Formen  für 
ihn  unantastbar  sind  und  die  er  ebensosehr 
liebt  und  bewundert  wie  er  sie  kennt  und  be- 
herrscht. Sein  Ziel  ist  also  bei  seinen  Blumen- 
stücken dasselbe  wie  bei  seinen  Bildnissen  und 
Akten,  nämlich:  der  Natur  so  nahe  wie  nur 
irgend  möglich  zu  kommen.  Alle  seine  Wir- 
kungen leitet  er  davon  ab. 

Aber  es  ist  trotzdem  ein  grundsätzlicher 
Unterschied  zwischen  dem  Bohnenberger  von 
einst  und  dem  von  jetzt.  Denn  während 
Bohnenberger  früher  den  Eindruck  der  Natur- 
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nähe  durch  eine  sehr  intime,  bis  ins  Einzelnste 
getreue  Malerei  zu  erreichen  suchte,  ist  sein 
Streben  heute,  diesen  Eindruck  mit  einem 
Mindestmaß  von  Mitteln  zu  erreichen.  Und 
daß  ihm  das  bereits  vollkommen  gelingt,  be- 
weist schon  ein  kurzes  Studium  der  hier  abge- 
bildeten Stilleben.  Das  Stoffliche  und  das  Cha- 
rakteristische ist  stets  mit  verblüffender  Sicher- 
heit wiedergegeben  und  getroffen.  Aber  man 
kann  sich,  infolge  der  starken  Verkleinerung 
der  Abbildungen,  kaum  vorstellen,  mit  wie 
wenig  Aufwand  an  Material  und  Technik  das 
gemacht  ist.  Man  muß  die  Form  auf  das  Ge- 
naueste kennen  und  im  malerischen  Vortrag, 
d.  h.  im  Künstlerischen  wie  im  Handwerklichen, 
Meister  sein,  um  das  fertig  zu  bringen.  Gar 
nicht  zu  reden  von  dem  feinen  Raumgefühl, 
das  bei  der  Komposition  dieser  Stilleben  be- 
stimmend gewirkt  hat,  und  von  dem  Geschmack, 
den  Bohnenberger  bei  der  Zusammenstellung 
der  Blumen  und  bei  ihrer  Verbindung  mit  Vasen 
und  Gläsern  in  jedem  einzelnen  Falle  bewährt. 
Daß  er  mit  Vorliebe  schwarze  oder  ganz  dunkle 


Hintergründe  wählt,  hängt  mit  seinen  dekora- 
tiven Tendenzen  mittelbar  und  unmittelbar  zu- 
sammen. Man  weiß  im  übrigen  von  Neueren, 
wie  gefährlich  gerade  solche  Hintergründe 
werden  können,  und  von  den  Älteren,  wie 
außerordentlich  günstig  sie  unter  Umständen 
auf  die  Gesamtstimmung  eines  Bildes  wirken 
und  wie  sehr  sie  seine  dekorative  Eignung 
stärken  und  steigern  können.  Daß  Bohnen- 
berger, wie  früher  bei  einzelnen  Akten  und 
Bildnisköpfen,  so  nun  auch  bei  seinen  Blumen, 
mit  dem  schwarzen  Grund  eine  treffliche,  dem 
farbigen  Gesamteindruck  sehr  förderliche  Foli- 
ierung  gewonnen  hat,  dürfte  aus  diesen  Proben 
einwandfrei  hervorgehen.  Sie  gehören  jeden- 
falls zu  den  vornehmsten,  künstlerisch-elegan- 
testen und  zum  Wandschmuck  geeignetsten 
dekorativen  Bluraenstilleben,  die  wir  heute 
haben.  Und  ich  bin  kühn  genug,  diese  Super- 
lative angesichts  der  Abbildungen  zu  gebrau- 
chen; ich  weiß  ja,  daß  diese  letzteren  mich 
nicht  widerlegen,  mir  vielmehr  in  jedem  Punkte 
Recht  geben  werden r.  b. 
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DÄNEMARK  UND  WIR. 

VON  K.  SCHAEFER. 


Wenn  überspanntes  Selbstbewußtsein  ein 
Grundzug  deutschen  Wesens  wäre,  der 
nach  Gloire  drängte  und  in  gewaltsamer  Angriffs- 
lust seine  Befriedigung  suchte,  dann  wäre 
schlechterdings  nicht  zu  verstehen,  daß  unser 
Volk  von  jeher  so  eifrig  und  gerne  in  sich  auf- 
nahm, was  die  Nachbarn  ringsum  als  ihre  besten 
Geistesgüter  zu  bieten  hatten.  Nein,  gerade 
weil  es  dem  Deutschen  an  einem  stark  ent- 
wickelten, durch  die  Jahrhunderte  einer  fest- 
gefügten Staatsüberlieferung  geformten  Volks- 
bewußtsein mangelte,  hat  er  sich  —  natürlich 
und  unbefangen  —  dem  Ausland  anders  gegen- 
übergestellt, ganz  unpolitisch,  sachlicher  und 
selbstloser  als  die  Völker,  die  als  Typen  natio- 
naler, vom  Ausland  sich  absondernder  Ge- 
schlossenheit, seit  vielen  Menschenaltern  im 
Bewußtsein  der  Volksgenossen  den  Gedanken 
pflegen,  daß  in  ihrem  Lande  allein  der  Boden 
für  eine  freie,  ungehemmte,  zu  den  höchsten 
Leistungen  führende  Entfaltung  der  Kultur,  der 
Künste,  des  Menschengeistes  überhaupt  vor- 
handen sei.  Daß  wir  so  nie  gedacht  und  emp- 
funden haben,  daß  unser  Europäertum  deshalb 
auf  einer  Grundanlage  des  deutschen  Denkens 
erwachsen  und  also  auch  fester  verankert  ist 


als  jene  Zivilisation  der  Westvölker  mit  ihrer 
dekorativen  Geberde  und  dem  schwungvollen 
Pathos  der  Weltschlagwörter,  dafür  gibt  es 
keinen  schöneren  Beweis  als  eben  die  liebe- 
volle, neidlose  Aufmerksamkeit  und  Pflege,  die 
wir  den  Werken  des  fremden  Nachbars  stets 
bewiesen  haben.  Wir  sind  darin  sogar  so  un- 
politisch, daß  es  jedem  Deutschen  lächerUch 
erscheinen  würde,  wollte  jemand  in  der  Be- 
tätigung dieser  Neigung  zur  Erkenntnis  fremder 
Geisteswerte  auch  nur  im  geringsten  politische 
Absicht  vermuten. 

Und  diese  Wißbegierde  und  Anpassungsfähig- 
keit, die  bekanntermaßen  unter  Umständen 
beim  Einzelnen  in  Deutschland  zu  alberner  Aus- 
länderei ausarten  konnte,  und  der  wir  auf  der 
andern  Seite  den  Reichtum  unseres  von  allen 
Seiten  genährten  Geisteslebens  verdanken, 
ist  während  des  letztvergangenen  Menschen- 
alters niemandem  so  gerne  und  willig  entgegen- 
gebracht worden,  als  unsern  nordischen  Nach- 
barn. Viele  von  den  Besten  Skandinaviens 
haben  unter  uns  gelebt,  ihren  Dichtern  hat  man 
auf  unsern  Bühnen  einen  breiten  Raum  gewährt, 
und  unser  eifriger  Buchverlag  hat  ihnen  einen 
großen  Kreis  verständnisvoller  Leser  gewonnen; 
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ihre  Maler  und  Radierer,  ihre  Kunsthandwer- 
ker waren  gern  gesehene  Gäste  unserer  Aus- 
stellungen. So  haben  sie  uns  ihr  Land  und  Volk 
in  seinem  Empfinden  und  Sehnen  kennen  ge- 
lehrt; sie  sind  uns  keine  Fremden  mehr,  und 
wenn  wir  zu  ihnen  kommen,  können  wir  auf 
ihre  Gastfreundschaft  zählen. 

Dänemark,  dessen  Bevölkerung  auch  heute 
noch  überwiegend  bäuerlicher  Art  ist,  hat  spät 
erst  eine  eigene  Kunst  erlebt.  Am  Ende  des 
Mittelalters  haben  meist  Lübecker  Bildschnitzer 
für  den  Bedarf  des  Landes  an  kirchlichen  Bild- 
werken gesorgt.  Norddeutsche  und  Niederlän- 
der haben  dann  im  Zeitalter  der  Renaissance 
jene  stolzen  Schloßbauten  aus  farbig  kräftigem 
Ziegel-  und  Hausteinwerk  errichtet,  die  für 
Kopenhagen  und  seine  Umgebung  so  kennzeich- 
nend sind  mit  ihren  Parkanlagen  und  mächtigen 
Buchengruppen.  Und  auch  unter  Christians  V. 
Regierung  waren  Antwerpener  Bildhauer  und 
französische  Baumeister  im  Lande  die  Ersten. 
Auch  Kopenhagen  und  sein  Hof  suchten  sich 
ein  paar  Strahlen  von  der  Sonne  Ludwigs  XIV. 
zu  erhaschen,  und  die  damals  neu  entstehende 
Friedrichstadt  zeigt,  wie  der  Adel  dem  Bei- 
spiel der  höfischen  Baukunst  folgte.  Erst  das 
Zeitalter  Bertel  Thorwaldscns  brachte  im  Klassi- 
zismus und  seinen  späten  Ausläufern  dem  Lande 
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eine  breite,  im  Bürgertum  wurzelnde  eigene 
Kultur,  die  wir  als  charaktervoll  dänisch  emp- 
finden und  die  von  einheimischen  Meistern  ge- 
führt wird:  Chr.  F.  Hansen,  der  vortreffliche 
Architekt  und  der  als  Akademiedirektor  und 
Lehrer  zu  großem  Einfluß  gekommene  Maler 
Eckersberg,  der  aus  der  trockenen  Sachlichkeit 
seiner  Malweise  zu  einem  persönlichen  Stil  ge- 
langte, sind  neben  Thorwaldsen  die  bekann- 
testen dieser  Führer.  Die  Innenräume  und  Mö- 
bel des  in  seiner  vorzüglichen  Erhaltung  so 
entzückenden  Landsitzes  Liselund  auf  Möen 
(1792),  vielbewundert  in  ihrer  schlichten  An- 
mut, sind  der  Anfang  einer  eigenen  dekorativen 
Innenarchitektur,  die  dann  in  dem  „pompe- 
janischen"  Stil  der  1820er  Jahre  sich  in  breiter 
Behaglichkeit  auslebt.  Daneben  hat  in  den 
wohlhäbigen  Höfen  des  bäuerlichen  Landes 
durch  die  Jahrhunderte  eine  gesunde  schmuck- 
frohe und  behagliche  Volkskunst  an  Hausrat 
und  Stubenwänden  ungestört  durch  die  städ- 
tischen Stilmoden  sich  aufs  reichste  entfaltet 
und  bis  zur  Mitte  des  19.  Jahrhunderts  erhalten. 
Aber  von  alle  dem  wissen  bei  uns  nur  wenige. 
Und  wer  von  der  Kunst  Dänemarks  spricht, 
denkt  nicht  an  diese  Vergangenheit,  obschon 
es  für  uns  lohnend  wäre,  den  vielfachen  Be- 
ziehungen nachzuspüren,  die  zu  der  Kunst  die- 
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ser  früheren  Jahrhunderte  vom  deutschen  Nor- 
den nach  Jütland  und  Seeland  hinüberführen. 
Die  heulige  Kultur  des  dänischen  Volkes  hat 
ihre  Grundlagen  in  der  sehr  bewußten  Selb- 
ständigkeit, mit  der  seit  1850  etwa  in  steigen- 
dem Maße  eine  große  Zahl  von  Malern,  Archi- 
tekten und  Kunsthandwerkern  an  der  Arbeit 
ist,  aus  dem  Volksleben  und  aus  der  einfachen, 
schlichten  aber  doch  so  starken  eigenartigen 
Natur  des  Landes  ihre  eigene  Welt  zu  schaffen. 
Die  jungen  Maler  gehen  nach  Paris,  begeistern 
sich  an  Millet  oder  Bastien  Lepage  und  finden 
den  Anschluß  an  die  kultivierte  Ausdrucks- 
weise und  Technik  der  Franzosen.  Aber  wenn 
sie  nach  Hause  kommen,  sind  sie  Dänen  und 
werden  nicht  müde,  die  Hütten  und  Höfe,  die 
Bauern,  Fischer  und  Bürger  ihres  Volkes  dar- 
zustellen. Das  theaterhafte  Pathos  der  falschen 
Historienmalerei  hat  in  dem  realistisch  nüchter- 
nen Wirklichkeitssinn  des  Volkes  einen  kräf- 
tigen Feind,  gegen  den  es  nicht  aufkommen 
kann.  Deshalb  geht  auch  die  Entwickelung 
ruhig  und  ohne  das  in  Deutschland  unvermeid- 


MM  FÜR  KLElNKUNSTGEWERBEc 

liehe  Getöse  des  Parteikampfes  der  Kunstrich- 
tungen vor  sich.  Und  die  stille  Abgeschlossen- 
heit des  Landes  stärkt  diesen  Zug  nationaler 
Eigenart.  So  haben  Vermehren  und  Dalsgaard 
und  unter  den  neueren  Viggo  Johansen  ihr 
Volk  geschildert,  und  der  treffliche  Severin 
Kröyer  stellt  mit  seiner  vielseitigen,  reichen 
Begabung  in  seinem  Lebenswerk  voll  frucht- 
barster Arbeit  die  Bekrönung  dieser  dänischen 
Kunst  der  letzten  30  Jahre  dar. 

Mehr  noch  als  in  der  Malerei  begreift  man 
die  technische  Vollendung  und  die  Güte  alles 
Handwerklichen  in  der  Arbeit  der  Architekten. 
Der  Däne  liebt  und  pflegt  die  sparsamen  Reste 
seiner  alten  Baukunst.  Eine  weitverzweigte 
Organisation,  die  dem  Nalional-Museum  unter- 
steht, sorgt  für  eine  mustergültige  Denkmal- 
pflege, der  keine  alte  Ziegelmauer  zu  gering 
ist,  als  daß  man  ihr  nicht  die  verständnisvollste 
Erhaltungsarbeit  widmen  möchte.  Und  aus  der- 
selben Grundgesinnung  ist  die  heutige  Bau- 
kunst in  erster  Linie  vortreffliches  Handwerk, 
Ziegelbau  meist,  ohne  alles  Pathos,  von  größ- 
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ter  Schlichtheit,  und  deshalb  aufs  Harmo- 
nischste eingefügt  in  den  Geist  der  alten  Bau- 
werke, aber  lebendig  in  der  Fläche,  belebt 
durch  die  wohlüberlegte  Wirkung  guten  Mate- 
rials und  sorgsamer  Arbeit. 

Wenn   wir   heute   von    dänischer  Baukunst 
sprechen ,   denken  wir  nicht  so    sehr    an    die 


>AUS  NEBENSTEHENDEM  RAUM« 

große  unter  dem  Beifall  aller  Kunstfreunde 
um  die  Wende  des  Jahrhunderts  vollendete 
Gesamtleistung  des  Rathausbaus  zu  Kopen- 
hagen, wiewohl  diese  im  Ausland  der  Archi- 
tektur Dänemarks  den  Ruf  der  Selbständigkeit, 
handwerklicher  Tüchtigkeit  und  modernen 
Geistes  mit  Recht  eingetragen  hat,  als  an  die 
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viel  unscheinbareren  jährlich 
sich  mehrenden  Alltagsbau- 
ten, ganz  besonders  an  jene 
Landhäuser  in  den  Dünen  und 
am  Strand ,  in  den  Buchen- 
wäldern und  saftig  grünen 
Wiesenflächen  Seelands,  in 
denen  die  Sehnsucht  der  Ko- 
penhagener Großstadtbevöl- 
kerung nachdem  Frieden  und 
der  Behaglichkeit  des  Land- 
lebens ihre  Befriedigung  fin- 
det. Der  Eifer,  mit  dem  der 
Däne  seine  alte  Volkskunst 
liebt,  die  kräftige  handfeste 
Kunst  des  Zimmermanns,  die 
frische  Farbigkeit,  die  allen 
Schiffer-  und  Küstenvölkern 
so  besonders  eigen  ist,  in  der 
Erscheinung  des  Hauses  und 
des  Hausrats,  die  gediegene, 
schwere,  schmucklose  Sach- 
lichkeit, —  dieser  Eifer  hat 
dazu  geführt,  daß  die  gesun- 
den Grundsätze  der  Alten 
auch  auf  den  modernen  Land- 
hausbau Anwendung  finden, 
ohne  daß  man  dabei  zu  alter- 
tümelnden  Stilspielereien  ge- 
kommen wäre.  Harmonie, 
feinabgewogene  Verhältnisse, 
lebendige  Fensterteilung,  und 
dazu  ein  treffliches  Handwerk 
und  ein  schönes  Material  in 
den  Ziegelflächen  und  der 
Holzarbeit,  das  gibt  den  Stil 
dieser  liebenswürdigen ,  im 
besten  Sinne  bodenständigen 
und  gediegenen  Bauweise,  um 
die  wir  Deutschen  trotz  vieler 
guter  Anfänge,  die  wir  allent- 
halben aufweisen  können,  die 
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Dänen  beneiden  dürfen.  Denn  bei  ihnen  ist  oder 
erscheint  wenigstens  dem  reisenden  Beobachter 
diese  Baugesinnung  nicht  nur  in  einem  und  dem 
andern  überragenden  Künstler,  sondern  in  der 
Masse  der  jungen  Architektenschaft  als  Gemein- 
gut aller  zum  Segen  der  Gesamtheit  wirksam. 
Und  das  sind  auch  die  uns  so  sympathischen 
Wesenszüge  des  dänischen  Kunsthandwerks. 
Man  kennt  sie  unter  uns,  die  Silberschmiede- 
arbeiten eines  Jensen,  denen  die  Werkform 
und  der  Hammerschlag  ihr  Gepräge  und  ihren 
Schmuck  geben,  die  Bucheinbände,  in  denen 
Anker  Kister  einst  mit  seinem  Vorbild  voran- 
ging.   Wir  erinnern   uns  gern  daran,  daß  die 


Porzellan-Manufakturen,  die  Königliche  sowohl 
wie  die  von  Bing  &  Gröndael,  die  ersten  waren, 
die  es  mit  ihren  Modellen  und  Malereien  so 
ernst  nahmen,  daß  sie  sich  der  ersten  dänischen 
Künstler  bedienten,  um  anstelle  der  billigen 
Süßlichkeit  einer  Marktware  jene  vollendeten 
Kleinkunstwerke  zu  schaffen ,  mit  denen  sie 
die  Welt  erobert  haben. 

Das  alles  —  und  mun  könnte  zum  Beleg  noch 
viele  andere  Beispiele  anführen  —  sind  die 
Äußerungen  eines  in  sich  gefestigten  nationalen 
Selbstbewußtseins,  das  in  seiner  ruhigen  Ent- 
wickelung  fest  im  Volke  wurzelt.  Keine  über- 
hitz te, ins  Großartige  drängendeüberproduktion, 
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wie  sie  nach  1870  bei  uns  ein- 
setzte, kein  scharfer  aufreiben- 
der Wettstreit  zwischen  Hand- 
werk und  Industrie ;  selbst  der 
Kampf  zwischen  den  Nachahmern 
alter  Stilformen  und  den  Moder- 
nen ist  früher  und  ruhiger  ent- 
schieden worden  als  bei  uns. 
Daß  dieser  Aufschwung  mit  in- 
nerer geschichtlicher  Notwendig- 
keit vor  sich  gegangen  ist,  davon 
zeugen  die  Dichter  und  Literaten 
des  Landes,  die  mit  ihren  Taten 
dieses  Zeitalter  genau  so  berei- 
chert haben,  wie  die  Vertreter 
der  bildenden  Kunst.  Wer  kennt 
nicht  Jens  Peter  Jacobsen,  des- 
sen zarte  Poesien  seit  25  Jahren 
auch  unser  eigen  geworden  sind? 
—  Der  Duft  und  Klang  seiner 
seltsam  weichen,  stillen  Natur  ist 
ein  Stück  dänischer  Natur,  der 
träumende  Dämmerung  besser 
ansteht,  als  klarer  Sonnenschein. 
In  sich  gekehrt  und  zaghaft  fein- 
fühlig, leise  und  wehmutvoll  und 
doch  wieder  jung  und  harmlos 
froh,  im  Grunde  so  wirklich  und 
glaubhaft,  so  ohne  allen  hohlen 
Überschwang  wie  dieser  Mogens 
und  dieser  Nils  Lyne,  so  ist  die 
weiche  einfache,  regenschwere 
Natur  dieses  Landes,  in  deren 
Dämmerschleiern  der  Erzähler- 
phantasie eines  Andersen  aus 
der  nüchternen  Wirklichkeit  die 
merkwürdigsten ,  liebenswerte- 
sten Gestalten  und  Märchenhand- 
lungen erwachsen.  In  ihr  leben 
Sage  und  Erinnerung  an  jene 
abenteuerliche  Zeit  des  frühen 
Mittelalters  weiter,  an  jene  Zeit, 
in   der  von    den   grünen   Inseln 
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am  Belt  die  wohlbemannten  Schiffe  kamen,  die 
von  Reval  bis  zur  Küste  Englands  auf  dem 
Meere  niemand  neben  sich  duldeten. 

Wie  ernst  dies  Volk  an  der  Erhaltung  und 
Vertiefung  seiner  Kunst  arbeitet,  das  mag  auch 
die  vorbildliche  Führung  der  Museen  dem  Be- 
sucher Kopenhagens  zeigen.  Unter  ihnen  ist  die 
überreiche  Skulpturen-Sammlung  des  Brauers 
Jacobsen,  den  meisten  bekannt  mit  ihrer  Häu- 
fung verschieden  wertiger  französischer  Marmor- 
bildwerke neben  einer  trefflichen  Sammlung  an- 
tiker Plastik,  im  Grunde  wohl  mehr  ein  Gegen- 
stand der  Schaulust  des  Großstadtvolkes,  als 


unmittelbar  fördernd  in  ihrer  Wirkung.  Im 
Kunstindustriemuseum  vereinigt  sich  wie  einst 
unter  Pietro  Krön,  so  heute  unter  E.  Hannover 
feinsinnige  Pflege  der  Meisterwerke  alter  Hand- 
werkskunst mit  einer  eingreifenden  verständ- 
nisvollen Förderung  der  Gegenwärtigen,  so  daß 
dem  Kunstgewerbe  des  Landes  in  dieser  An- 
stalt ein  Mittelpunkt  gegeben  ist,  wie  es  ihn  zu 
erfolgreichem  gemeinsamem  Aufstreben  bedarf. 
Daneben  hat  die  breit  und  originell  ent- 
wickelte Kunst  des  dänischen  Flachlandes, 
des  Bauernhauses  auf  Jülland  und  den  Inseln, 
im  Danske  Volkemuseum  eine  bewundernswert 
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gewissenhafte,  den  Gegenstand  im  weitesten 
Maß  gerecht  werdende  Schilderung  erfahren 
schon  zu  einer  Zeit,  wo  man  bei  uns  in  Deutsch- 
land eben  erst  anfing,  den  launig  und  phan- 
tastisch geschnitzten,  bunt  bemalten,  Geschich- 
ten erzählenden  und  handwerklich  so  originellen 
als  tüchtigen  Geräten,  Möbeln  und  Geweben 
die  erste  Aufmerksamkeit  zu  widmen.  Und 
diese  Sammlung  ist  schon  vor  mehr  als 
zwanzig  Jahren  von  dem  Interesse  am  Einzel- 
gegenstand fortgeschritten  zum  ganzen  Wohn- 
raum und  weiter  zum  vollständigen  Bauernhaus, 
dessen  Typen  man  bei  Lingby,  ein  paar  Weg- 
stunden nördlich  der  Hauptstadt,  im  Freien  zu- 
sammengestellt hat,  wie  sie  in  der  Landschaft  zu 
stehen  pflegten,  zu  einem  Freiluftmuseum  von 
der  anschaulichen  und  zugleich  wissenschaft- 


lich so  gerechtfertigtenLebendigkeit,  wie  unsere 
nordischen  Nachbarn  sie  für  ihre  Volkskunst 
bisher  allein  folgerichtig  durchgeführt  haben. 
Ist  es  nicht  merkwürdig  genug,  daß  dieses 
kleine  Volk,  das  keine  weltpolitischen  Ziele 
kennt,  bei  seiner  vorwiegend  landwirtschaft- 
lichen Produktion  und  trotz  der  Tatsache,  daß 
Kopenhagen  die  einzige  Stadt  des  Landes  ist, 
die  Gelegenheit  zum  Umsatz  und  Voraussetz- 
ungen zu  einem  lebendigen  Kunsthandwerk 
größeren  Umfangs  bietet ,  seine  Kräfte  so  zu 
nutzen  versteht,  daß  man  allenthalben  auf  dem 
Weltmarkt  seinen  Leistungen  mit  größter  Ach- 
tung begegnet? k.  sch. -Lübeck. 


W 


as  der  Künstler  nicht  geliebt  hat,  nicht  liebt,  soll 
er  nicht  sdiildern,  kann  er  nicht  schildern.   Oocihe. 
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Daß  unsere  Zeit  glaubt,  zwischen  „hoher, 
freier  Kunst"  und  „Kunstgewerbe",  zwi- 
schen „zweckfreier"  und  „angewandter"  Kunst 
einen  wesentlichen  Unterschied  machen  zu 
müssen  und  machen  zu  können,  das  gibt  ein 
unerfreuliches  Zeugnis  davon,  wie  befangen 
und  fremd  wir  heute  diesen  Dingen  gegenüber- 
stehen. Was  ist  denn  bildende  Kunst?  Was 
anders  als:  Kraft,  aus  den  bildenden  Händen 
Dinge,  Werke  hervorgehen  zu  lassen,  die  be- 
seelt sind,  die  mit  ihren  Formen  und  Farben 
„die  Sprache  des  Unaussprechlichen"  reden; 
Dinge,  die  ihre  Gleichgültigkeit  abgelegt  haben, 
liebenswert  geworden  sind.  Ob  zweckfrei  oder 
zum  Gebrauch  bestimmt,  ob  edelstein-beschwer- 
tes  Schmuckstück  oder  besticktes  Kopftuch, 
mächtiger  Dom  oder  bescheidene  Hütte,  Schloß 
oder  Fabrikbau  oder  Bild  oder  Statue,  was  hat 
das  alles  dabei  zu  tun?  So  viel  als  von  jener 
Kraft  hineingebaut  ist,  so  viel  Kunst  hat  mit- 
gewirkt, das  gibt  das  Maß. 

Es  liegt  ein  wertvoller  Fortschritt  darin,  daß 
in  den  letzten  Jahrzehnten  diese  Zusammen- 
hänge   vielfach   wieder   klar   erkannt   worden 


sind.  Aber  noch  wichtiger  als  die  Erkenntnis 
ist  es,  wieder  zur  unbefangenen,  ungekünstelten 
Ausübung  einer  solchen  Auffassung  zu  gelangen, 
nicht  durch  vergebliche  Bemühungen,  aus  gä- 
renden wirren  Zuständen  den  Weg  in  glückliche 
Kinderzeiten  zurückzufinden,  sondern  durch 
entschlossenes  Hinüberschreiten  in  ein  klareres, 
besonnenes  Mannesalter  der  Kunst. 

Was  wir  in  Kopenhagen  zeigen,  kann  keine 
Vollständigkeit  anstreben.  Wir  müssen  uns  in 
eng  gezogenem  Rahmen  mit  einer  Reihe  von 
Beispielen  und  Andeutungen  begnügen  und  uns 
damit  abfinden,  daß  die  Schwierigkeiten  der 
Zeit  manche  Lücken  nicht  ausfüllen  lassen. 
Immerhin  hoffen  wir  und  glauben  wir,  daß  Ernst 
und  Folgerichtigkeit  im  vielseitigen  Streben 
ersichtlich  werden,  und  daß  gewachsene  Zu- 
sammenhänge von  der  Ausdrucksweise  der 
Malerei  und  Bildnerei  bis  hinüber  zu  den  For- 
men, Linien  und  Farben  von  Massenerzeug- 
nissen erkennbar  werden,  ein  Kreislauf  nähren- 
der Säfte,  der  glückliche  Folgen  bringen  wird 
für  das  Gedeihen  des  Ganzen.  —  —  —  —  — 
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Irgendwo  im  Hintergrunde  des  Gedächtnisses 
ruht  dies  unverloren:  ein  paar  sonnig  heitere 
Tage,  die  fast  den  Krieg  vergessen  hatten, 
Abende  am  Hafen,  da  die  Musik  das  schwim- 
mende Lichtergewimmel  der  schweigsamen 
Schiffsleiber  in  das  dämmrige  Blau  begleitete. 
Keine  schwarzen  Kleider  und  die  paar  Soldaten 
wie  Schildwachen  aus  Andersens  Märchen, 
viele  jungen  Männer  und  Mädchen,  die  in  einer 
zwecklosen  Geschäftigkeit  durchs  Dasein  radel- 
ten. Wir  atmen  noch  die  Hafenluft,  wir  hören 
noch  das  seltsam  Aufreizende  des  pedantischen 
Glockenspiels  vom  Rathausturm  über  die  Dächer 
wehen  —  draußen  ist  Berliner  Spätherbst,  Re- 
volutionstage liegen  hinter  uns.  Ein  Krieg  un- 
erhörter nationaler  Anstrengungen  und  Opfer 
ist  verloren,  die  Rachewut  des  Feindes,  ver- 


wirrter Terrorismus  im  Innern  bedrohen  die 
Grundlagen  des  wirtschaftlichen,  des  geistigen 
Neuaufbaus.  Welche  Zeiträume  sind  seit  jenen 
Julitagen  verflossen  —  der  Kalender  spricht 
von  ein  paar  Monaten,  aber  er  irrt.  Nicht  jeder 
Tag  hat  bloß  vierundzwanzig  Stunden,  nicht 
jede  Woche  nur  sieben  Tage. 

Man  muß  sich  eine  Stunde  mit  Stille  um- 
bauen, um  heute  die  Seele  in  das  wohlige 
Intermezzo  der  Kopenhagener  Reise  zurück- 
zusenden. Da  ist  der  Rosenborgpark,  da  die 
unvergleichliche  Würde  von  Amalienborg,  die 
Grachten  am  Hafen,  die  Fischerhäuschen  (man 
denkt  an  die  Augsburger  Fuggnei),  vielerlei  zarte 
Profile  klassizistischer  Architektur,  Und  eine 
unscheinbare  Bretterbude,  in  der  ein  Stück 
bester  deutscher  Heimat  zu  Gast  war. 
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lVerkbund-Ausstellu7ig  in  Kopenhagen. 


Als  im  Frühsommer  1914  der  Deutsche  Werk- 
bund im  Rahmen  seiner  Kölner  Ausstellung 
die  Jahrestagung  abhielt,  waren  zur  Aussprache 
verschiedene  Vertreter  des  heute  „neutralen" 
germanischen  Kulturkreises  erschienen,  aus 
Holland,  der  Schweiz,  Skandinavien.  Mit  dank- 
barem Bewußtsein  wurde  von  ihnen  zum  Aus- 
druck gebracht,  was  an  Förderung  und  Be- 
fruchtung aus  der  neuen  Bewegung  in  Kunst- 
gewerbe und  Architektur  über  die  Reichsgren- 
zen hinausgetragen  worden  war  und  es  zeich- 
neten sich  die  ersten  Linien  einer  geistigen 
Gemeinsamkeit.  Solche  hat  es,  bald  stärker, 
bald  schwächer,  auch  früher  schon  gegeben; 
jetzt  sollten  sie  erneut  eine  Verfestigung  er- 
halten. Da  kam  der  Krieg  und  alle  Erwartungen 
schienen  zertreten. 

Langsam  nun  begannen  jene  Versuche  doch 
in  gewissem  Sinne  fruchtbar  zu  werden.  Die 
jähe  Unterbrechung,  die  seiner  Zeit  die  Kölner 
Ausstellung  fand,  hat  ihre  volle  Auswirkung 
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verhindert;  immerhin,  wiewohl  ihr  Gesamt- 
charakter zur  Kritik  manchen  Anlaß  bot,  war 
ihr  Eindruck  auch  bei  den  Neutralen  stark  ge- 
nug, um  nicht  vergessen  zu  werden.  So  kam 
es,  daß  1917  Schweizer  Freunde  den  Deutschen 
Werkbund  zu  Gast  luden  und  im  Jahre  1918 
hat  Skandinavien  gerufen. 

Der  Deutsche  Werkbund  mußte  sich  reiflich 
überlegen,  ob  er  während  des  Krieges  einer 
solchen  Einladung  folgen  könne  und  dürfe, 
denn  jede  deutsche  Repräsentation  im  Aus- 
lande war  nun  besonders  verantwortungsvoll 
und  man  mußte  sich  aller  Schwierigkeiten  aufs 
klarste  bewußt  sein:  die  Lager  sind  geräumt, 
neue  ausstellungsreife  Ware  wird  nicht  her- 
gestellt, nur  bei  einem  verhältnismäßig  kleinen 
Kreis  von  Privatbesitzern  und  Sammlern  durfte 
mit  so  viel  vaterländischer  Einsicht  gerechnet 
werden,  daß  sie  sich  jetzt  von  köstlichen  und 
geliebten  Gegenständen  trennen,  um  sie  ins 
Ausland  reisen  zu  lassen.    „Ersatz",  mit  dem 
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wir  seither  unser  nationales  Privatleben  be- 
stritten haben,  soll  nicht  als  deutsche  Marke 
die  Bewertung  durch  die  Fremde  suchen. 

Schließlich  hat  man  doch  Ja  gesagt,  und  man 
hatte  es  weder  für  die  Schweiz  noch  jetzt  für 
Dänemark  zu  bereuen.  Freilich:  man  muß  den 
Zweck  des  Unternehmens  in  seiner  Kriegs- 
begrenzung erkennen.  Es  handelte  sich  ganz 
und  gar  nicht  darum,  jetzt  etwa  eine  kunstge- 
werbliche Ausfuhr  zu  forcieren.  Die  Ausstel- 
lungen waren  keine  Verkaufslager  (die  Mehr- 
zahl des  Gezeigten  ist  ja  entliehener  Privat- 
besitz) —  wenn  den  Neutralen  die  Höhe  der 
deutschen  Leistung  eindrucksvoll  wird  und  sie 
zu  späteren  geschäftlichen  Verbindungen  an- 
regt, so  wird  man  das  gerne  annehmen.  Aber 
das  steht  in  zweiter  und  dritter  Linie,  Es  wäre 
unklug  und  taktlos,  wollte  man  jetzt  eine  Ver- 


kaufspropaganda in  Bern  oder  Kopenhagen 
veranstalten,  da  wir  selber  aus  Valutagründen 
der  Schweiz  und  Dänemark  die  Einfuhr  ihrer 
Luxusfabrikate  sperren  mußten. 

Was  wir  wollten  und  was  erreicht  wurde, 
ist  eine  geistige  Auseinandersetzung  mit  dem, 
was  in  den  letzten  zwanzig  Jahren  von  deut- 
schen Künstlern  und  Industriellen  in  der  ge- 
schmacklichen Durchbildung  und  Formung  der 
Produktion  geleistet  wurde.  Der  wütenden 
und  gehässigen  Buchstabenpropaganda  unserer 
Feinde,  der  wir  auf  diesem  Gebiet  bis  zum 
Ende  unterlegen  geblieben  sind,  sollte  die  Wir- 
kung der  deutschen  Leistung  entgegengesetzt 
werden.  Sie  ist  nicht  laut,  lärmend  und  rasch, 
aber  sie  zwingt  auch  diejenigen,  die  uns  politisch 
übelwollen,  zur  Achtung  und  sie  dient  als  über- 
zeugender Beweis  der  kulturellen  Fruchtbarkeit 
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des  neuen  Deutschlands.  Gewiß,  Deutschland 
ist  im  Lauf  seines  kommerziellen  Aufstiegs  vor 
der  Welt  vielfach  renommistisch  und  parvenü- 
haft aufgetreten,  und  manche  sind  heute  be- 
müht,  unter  dem  Eindruck  der  militärischen 


Lage,  hier  allzueifrig  ein  Schuldkonto  anzu- 
häufen; wer  sich  der  internationalen  Schau 
etwa  von  Brüssel  erinnert,  weiß,  daß  wir  in 
den  veredelnden  Gewerben  mit  ruhigem  Stolz 
zwischen    den    fremden    Nationen    vortreten 
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konnten.  Das  soll  jetzt  nicht  klein  gemacht 
werden  dürfen.  Die  amthchen  Stellen  unserer 
auswärtigen  Vertretung  haben  die  Zusammen- 
hänge begriffen  und  mit  Freuden  die  Versuche 
begrüßt;  denn  diese  wirken  auf  die  geistige 
Atmosphäre,  in  der  das  politische  Geschäft 
besorgt  werden  muß. 

Der  Werkbund  hat,  indem  er  ins  Ausland 
ging,  sich  selber  ein  eigenes  und  neues  Gesetz 
gegeben:  daß  nicht  eine  Vielheit  von  Personen 
und  Ausschüssen  die  Arbeit  leiste,  sondern,  in 
Auswahl  und  Anordnung,  ein  einzelner  mit  einer 
künstlerischen  „Diktatur"  ausgestattet  werde. 
Das  umschließt  natürlich  die  Gefahr  der  Ein- 
seitigkeit; es  ist  möglich,  daß  der  Beauftragte 
wesentlich  solche  Kunstleistungen  zeigt,  die 
seiner  eigenen  Arbeit  nähe  stehen  —  aber  so- 
fern nur  der  richtige  Mann  mit  der  inneren 
Weite  gefunden  ist,  wird  die  Gewähr  geboten, 
daß  nicht  Zufälligkeit  und  Zersplitterung,  son- 
dern Einheitlichkeit  und  Geschlossenheit  den 
Charakter  des  Unternehmens  bestimmen.  In 
der  Schweiz  hatte  Peter  Behrens  die  künstle- 
rische Leitung,  für  Skandinavien  war  Professor 
Richard  Riemerschmid,  der  Vorstand  der  Mün- 
chener Kunstgewerbeschule,  gewählt.  Er  hat 
in  Kopenhagen  einen  großen  Triumph  seines 
sachlichen  Ethos  gefeiert. 

Die  Räume  der  „Freien  Ausstellung"  hinter 
der  „Langen  Linie"    sind  nicht  eben  günstig, 
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ein  paar  nüchterne  Oberlichtsäle.  Was  hat 
Riemerschmid  aus  ihnen  gemacht  —  den  Ko- 
penhagenern war  dies  das  erste  Erstaunen,  daß 
die  öde  Architektur  zum  Rahmen  einer  heiteren 
Lebendigkeit  wurde.  Am  gelungensten  beim 
Vitrinensaal,  der  erlesene  Stücke  handwerk- 
licher Kunst  beherbergte,  von  Wilm,  Scheurig, 
Lauweriks,  Thorn-Prikker  u.  a. ,  silberne  Ge- 
fäße, edle  Keramik,  Lederarbeiten.  Mit  dünnen, 
gekreuzten  Latten  war  ein  luftiges  Gewölbe 
erstellt,  über  das  sich  ein  gemusterter  Stoff 
spannte  —  auf  der  vorderen  Kante  der  Wand- 
schränke ansetzend  schuf  diese  improvisierte 
Decke  eine  behagliche  RäumHchkeit  mit  leicht 
gedämpftem  Licht,  die  ziemlich  tiefen  Vitrinen 
erhielten  von  oben  eine  freie  ungebrochene 
Helligkeit.  Der  große  Saal  der  Industrieerzeug- 
nisse, mit  Porzellanen,  Steingut,  Gläsern,  Stof- 
fen, Spielsachen,  Büchern,  Verpackungen,  war 
ein  locker  freundliches  Spiel  in  weißem  Satin, 
der  in  faltigen  Vierecken  die  Decke  musterte; 
ein  Ausschnitt  in  der  Wand,  hinter  dem  zwei 
große  Walzen  aufgebaut  waren,  zeigte  in  un- 
endlicher Rolle  wechselnd  die  besten  deutschen 
Tapetenmuster  —  das  ist  ein  glücklicher  Ein- 
fall gewesen,  die  Tapete  nicht  im  Musterbuch 
oder  auf  dem  Karton,  sondern  in  flächiger 
Wandwirkung  zu  zeigen.  Ausgezeichnet  wurde 
Riemerschmid  mit  einem  toten,  tiefen  Raum 
fertig,  der  für  Plastiken  bestimmt  ist,  indem  er 
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eine  breite  Rampe  ia  ihn  hineinzog  —  etwas 
fraglich  bleibt  die  Chinoiserie,  mit  der  er  das 
Achteck  des  Gemäldesaals  lebendig  machen 
wollte.  Mit  kleinen  Schrägwänden  hat  er  für 
die  einzelnen  Bilder  gute  Hängeflächen  ge- 
schaffen, so  daß  die  einzelnen  Tafeln  sich  nicht 
mit  einer  künstlichen  Geometrie  zu  quälen 
haben  —  aber  die  etwas  bizarre  Ornamentik, 
die  ihren  provisorischen  Charakter  nicht  ver- 
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heimlicht,  ist  aufgeklebt.  Geht  man  aus  der 
Gemäldesammlung,  die,  nicht  sehr  umfangreich, 
neben  ein  paar  gleichgültigen  Bildern  beste 
Arbeiten  von  Kalckreuth,  Weisgerber,  Slevogt 
brachte,  zu  dem  kleineren  Raum  der  Graphik, 
so  wird  das  Auge  durch  ein  breites  Fenster  zu 
einem  bunten  Spiel  der  Farbe  gelockt:  eine 
hohe  Bretterwand,  in  einen  Innenhof  des  Ge- 
bäudekomplexes gezwängt,  ist  über  und  über 
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mit  Affichen  beklebt.  Das  Plakat,  in  der  freien 
Sonne,  im  Regen,  wirkt  hier  nicht  als  kunst- 
gewerbliches Sammelstück,  sondern  als  Plakat, 
Vortreffliche  deutsche  Beispiele  waren  gewählt 
und  zugleich  ein  witziger  Anschauungsunterricht 
gegeben, was  man  mit  gutenBlätternmachen  kann. 

Die  engen  Raumverhältnisse  erlaubten  nicht, 
wie  in  der  Schweiz,  eine  größere  Architektur- 
abteilung anzugliedern;  dieser  Verzicht  wurde 
ausgeglichen  durch  regelmäßige  Vorführung  im 
Lichtbild.  Eine  Fülle  guter  neuer  deutscher 
Bauten  war  in  Diapositiven  vorhanden,  und  wer 
vom  Herumwandern  und  Beschauen  etwas  müde 
war,  konnte  sich  in  geruhsamer  Folge  einen 
Katalog  deutscher  Bauleistungen  an  der  Wand 
vorbeiführen  lassen. 

Riemerschmid  stellte  Auswahl  und  Anordnung 
gewissermaßen   unter   einen    „pädagogischen" 


Nenner:  nicht  die  „hohe"  von  der  „niederen" 
Kunst  zu  trennen,  sondern  die  Gemeinsamkeit 
ihrer  Wurzel,  die  Freude  an  linearer  und  far- 
biger Versinnlichung,  zu  zeigen.  So  eng  begrenzt 
in  ihrem  Umfang,  so  vielfältig  war  die  Aus- 
stellung in  ihrem  Ausdruck,  weil  die  erwählten 
Einzelstücke  nicht  in  einer  wilden  Ansammlung 
untergingen,  sondern  ihre  Atmosphäre  mit  sich 
trugen.  Die  Erinnerung  an  Verspieltes,  Bazar- 
mäßiges  blieb  völlig  fern,  aber  die  Sachlichkeit 
der  Wahl  und  Darbietung  war  nicht  spröde  und 
nüchtern,  sondern  durch  eine  gute  Wertemp- 
findung geleitet.  Köstliche  Kleinarbeiten  von 
München,  Gemmen,  Plaketten  von  Dasio,  Gies 
u.  a.,  vertrugen  sich  mit  wechselvoller  Graphik  ; 
im  großen  Raum  der  monumentalen  Kunst 
waren  die  plastischen  Arbeiten  Wackeries  den 
Kartons  und  Wandgemälden  an  Qualität  ent- 
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schieden  überlegen  —  das  Problem  bleibt  un- 
lösbar, architektonisch  gedachte  Malerei  einem 
zufälligen  Ausstellungsraum,  so  gut  man  ihn 
lockern  mag,  anzugliedern.  Aus  Heinersdorffs 
Werkstatt  ein  paar  stark  wirkende  Fenster  von 
Pechstein  und  Klein;  die  Mosaiken  blieben 
zurück.  Doch  genug  —  es  ist  nicht  Zweck 
dieserZeilen,  die  aus  derErinnerunggeschrieben 
sind,  mit  dem  Zensurstift  durch  den  kleinen 
Katalog  zu  wandern  —  dies  ist  versunken,  jenes 
haftet  aufs  deutlichste,  hier  ist  ein  Stück  zum 
Neuen,  zum  Begriff  geworden,  dort  meldet  sich 
die  lebendigste  Anschauung.  Wir  schreiben 
keine  Kritik,  wir  wollen  den  Sinn  und  den 
Eindruck  des  Unternehmens  in  ein  paar  Buch- 
staben festhalten. 

Vorbei  —  im  Dezember  sollte  einer  Ein- 
ladung nach  Stockholm  gefolgt  werden,  aber 
die  Schwierigkeiten  des  Transports  und  der 
Unsicherheit  machten  es  rätlich,  diesen  Plan 
zunächst  noch  zu  verschieben.  Einstweilen 
sind  wir  nur  in  Dänemark  zu  Gast  gewesen, 
und  man  hat  uns  freundlich  aufgenommen.  Der 
Besuch  der  Ausstellung,  ihre  publizistische  Be- 
achtung waren  stark  und  nachhaltig.  Man  wird 


nicht  mit  lauten  Worten  den  feinen  und  ge- 
pflegten Eindruck  in  politische  Folgerungen 
umdeuten  wollen  —  das  wäre  unerlaubter  und 
voreiliger  Dilettantismus.  Denn  Politik  ist  ein 
Handwerk  der  gröberen  Argumente.  Aber  daß 
hier  reifes  deutsches  Können  unaufdringUche 
Werbearbeit  für  den  deutschen  Geist  leistete, 
wird  nicht  unverloren  sein,  wenn  in  Europa 
die  Geister  der  Enge,  des  Hasses  und  Miß- 
trauens einmal  demobihsiert  sein  werden.  —  h. 
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Hochmütig  halte  sich  während  langer  Jahre 
die  Malerei  von  Architektur  und  Gewerbe 
getrennt,  eigene  Probleme  vonSelbstherrlichkeit 
gesucht.  Für  Erfrischung  und  Verjüngung  der 
Technik  hat  diese  Absonderung  wohl  ihren 
Wert  gehabt,  aber  der  eigentUche  vernünftige 
Zweck  eines  Gemäldes  wurde  ganz  aus  den 
Augen  verloren.  Dieser  Zweck  besteht  darin 
Schmuck  von  Gebäuden  oder  Wohnungen  zu 
bilden  und  zwar  in  genauer  Anpassung  an  die 
Wände.  Er  besteht  nun  und  nimmer  mehr  darin, 
ein  beUebiges  Stück  Natur  möglichst  getreu  als 
Atrappe  widerzugeben  oder  arme  Leute  als  Buß- 
predigt für  die  Reichen  eindringlich  darzustellen. 
„Kunst  für  die  Kunst"!  im  egoistischen  Sinn 
ist  eine  Verirrung.  Freilich  hat  der  Künstler 
das  Recht  und  sogar  die  Pflicht  zu  malen,  wie 
es  ihm  ums  Herz  ist,  Probleme  von  Licht  und 
Luft,  von  Ausdruck  und  Gebärde  nach  seinem 
eigensten  Empfinden  aufzusuchen  und  seine 
Kunst  durch  neue  Möglichkeiten  zu  bereichern. 


Aber  diese,  seine  Privatstudien,  bleiben  solange 
Studien,  bis  er  sich  entschließt,  sie  durch  einen 
gewissen  Stil  zu  verklären  und  rhythmisch  ein- 
zufügen in  eine  Idee. 

Die  schönste  Frau  muß  tanzen  lernen,  ehe 
sie  auf  den  Ball  geht. 

Ein  Staffeleibild,  das  ohne  Zusammenhang 
ist  mit  seiner  Umgebung  büßt  die  eigene 
Schönheit  ein  und  stört  die  übrigen  Dinge. 
Die  Sitte,  beliebige  Bilder  in  beliebigen  Rah- 
men an  beliebig  gekleidete  Wände  zu  hängen, 
ist  verhältnismäßig  jungen  Datums  und  wäre 
zu  jeder  Zeit  großer  Kunstblüte  als  ungeheuer- 
liche Barbarei  empfunden  worden.  Wir  sind 
durch  Museen  und  Ausstellungen  an  dieses 
Übel  gewöhnt.  Die  Mehrzahl  der  Menschen 
bewegt  sich  in  derartigen  Räumen  ziemlich  ge- 
langweilt, nur  von  Zeit  zu  Zeit  durch  Anekdo- 
tisches oder  marktschreiend  Auffallendes  aus 
der  Schläfrigkeit  aufgeschreckt.  Die  Feinemp- 
findenden leiden  bald  an  peinlicher  Müdigkeit, 
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da  die  widersprechenden  Eindrücke  willkürlich 
durcheinandertönender  Bilder  ihre  Psyche  als 
atemraubendes  Gedräng  umgeben.  Jedoch 
Museen  und  Ausstellungen  lassen  sich  meiden 
oder  mit  Vorsicht  genießbar  machen.     Privat- 
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räume,  die  in  der  üblichen  Museums-  und  Aus- 
stellungsart ihre  Wände  mit  heterogenen  Staf- 
feleibildern beklebt  haben,  wirken  entweder 
fortdauernd  unangenehm,  oder  man  gewöhnt 
sich  an  die  Leinwände  wie  sich  ein  Mann  an 
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eine  häßliche  Frau  gewöhnt,  er  schaut  sie  nicht 
an,  er  sieht  sie  einfach  nicht.  Der  unangenehme 
Eindruck  ist  in  diesem  Falle  freilich  abgeschüttelt, 
aber  wenn  man  sie  nicht  sieht,  nicht  mit  Ver- 
gnügen immer  wieder  betrachtet,  —  wozu  sind 
die  Bilder  dann  eigentlich  da? 

In  den  Zeiten  antiker  harmonischer  Kunst- 
entfaUung  scheint  das  Tafelbild  als  Selbstzweck 
wenig  bekannt  gewesen  zu  sein.  Je  nach  Be- 
stimmung der  verschiedenen  Gemächer  eines 
Hauses  wurden  sie  mit  Wandmalereien  zierlich 
oder  großartig  geschmückt.  Farben  und  Formen 
mußten  übereinstimmen  wie  eine  Musik.  Diese 
klassische  Tradition  ward  von  den  Malern  der 
Renaissance  wieder  aufgenommen.  Weltliche 
wie  geistliche  große  Herren  ließen  in  diesem 
Sinn  ihre  Säle  und  Zimmer  schmücken.  Wenn 
wir  Italien  besuchten,  so  dachten  wir  meistens 
nur  an  den  eigentümlichen  Wert  der  betreffenden 
Gemälde  und  ließen  den  schön  erreichten  de- 
korativen Zweck  außer  Auge.  Abgestumpft 
durch  unsere  gedankenlose  Art,  Staffeleibilder 
zu  hängen,  hatten  wir  wenig  Sinn  für  den  feinen, 
edlen  Rhythmus  der  tiefdurchdachten  Schmuck- 
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maierei  und  ihrer  Raumeinteilung  wie  Farben- 
gebung  und  man  empfand  nur  selten,  wie  herrlich 
Stoff-  und  Darstellungsweise  sich  verbinden, 
durchdringen  und  vollenden. 

Man  versäumte  bis  vor  kurzem,  mitBewußtsein 
sich  daran  zu  erfreuen,  wie  abgewogen  Wert  ge- 
gen Wert  hier  spielt,  wie  ein  vollkommener  Rei- 
gen von  Empfindungen  beruhigend  erfreulicher 
Art  ausgelöst  werden  soll  durch  jene  Figuren, 
Ornamente,  Blumen, Tiere,  die  Wand  undDecke 
beleben.  Es  entging  Kunstgelehrten  und  Laien, 
wie  tief  berechtigt  dort  die  lebensbunle  Malerei 
ist  und  hier,  in  jenen  Medaillons  oder  Friesen, 
die  Ton  in  Ton  mit  weiser  Sparsamkeit  gehaltene 
Zeichnung.  Wie  gut  mußten  die  humanistisch 
gebildeten  grands  seigneurs  in  diese  Umgebung 
passen,  in  der  Stoffe  aus  dem  Altertum  immer 
neu  belebt  sie  anregend  und  anheimelndgrüßten, 
meist  als  Zyklus  gedacht,  um  einen  harmonischen 
Ring  der  Darstellung  zu  bilden. 

Da  nun  die  Bauherren  der  Gegenwart  mit  jenen 
Humanisten  wenig  gemeinsam  haben,  würde  in 
den  meisten  Fällen  derartige  Dekorationskunst 
—  auch  von  den  geschicktesten  Meistern  aus- 
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geführt  —  wenig  zu  ihnen  stimmen.  Fremd  und 
kalt  würden  die  Heben  alten  Götter  etwa  auf 
moderne  Millionäreherabsehen.  Wennaberauch 
der  Stoffkreis  und  das  knapp  der  Antike  nach- 
empfundene System  der  Dekoration  für  unsere 
Welt  nicht  so  schicklich  ist,  einiges  wäre  doch 
von  ihren  Prinzipien  zu  lernen.  Vor  allem  die 
kluge  Verwendung  von  Licht  und  Schatten  für 
das  äußere  und  innere  der  Baulichkeiten,  die 
Verteilung  derMassen.dasGegeneinanderwägen 
der  Werte.  Vor  den  Werten  haben  die  heutigen 
Künstler  immer  noch  zu  wenig  Respekt  und 
stehen  darin  den  Mittelmäßigsten  anderer  Zeiten 
nach.  Jahrzehntelang  baute  man  Häuser  mit 
einfältigen,  ausdruckslosen  Philistermienen,  weil 
man  vor  jedem  kühnen,  einfachen  Vorsprung 
zurückbebte.  Doch  wie  ein  Kopf  mit  Stumpf  nase, 
mit  flachliegenden  Augen  und  dick  verquollenem 
Nacken  langweilig  ist,  während  kühn  geschwun- 
gene Brauen  und  Nase,  streng  hervortretendes 
Kinn  mit  ihrer  scharfen  Wirkung  von  Licht  und 
Schatten  interessant  erscheinen,  ebenso  sind 
kühne,  entschiedene  Gliederungen,  die  ein 
scharfes  Verteilen  von  Licht  und  Schatten  er- 
möglichen, an  Bauten  vornehm  und  zweckent- 
sprechend, bei  Schmuckgemälden  aber  ein  wich- 
tigesPrinzip.  Sogar  wenn  man  beihochgelegenen 
dekorativen  Malereien  nicht  sofort  entdeckt, 
was  sie  bedeuten,  bieten  gutverteilte  Lichter 
und  Schatten  wohltätige  Abwechslung. 


»GEKNÜPFTE  MARGARETENSPITZE« 

Um  farbig  zu  wirken,  ist  es  nicht  genug  grell 
und  bunt  zu  sein.  Man  könnte  einwenden,  daß 
die  reiche  japanische  Dekorationskunst,  von  der 
Europa  soviel  Anregung  empfing,  wesentlich 
flach  gehalfen  sei.  Japan,  von  Erdbeben  viel 
heimgesucht,  mußte  zeltartig  leichte,  zarte  Häus- 
chen bauen  und  sie  mit  entsprechender  Zartheit 
ausschmücken.  Durch  eine  einzige  Blumenvase, 
durch  ein  einziges,  wie  zufällig  an  die  Wand 
hingeträumtes  Blumenbild  wird  ein  ganzes  Inte- 
rieur belebt  und  stimmt  vortefflich  zu  der  Blüten- 
landschaft. Auch  das  vom  Erdbeben  bedrohte 
Pompeji  hatte  kleine  Häuser  mit  zierlichen 
Schmuckmalereien.  Ich  habe  den  englischen 
Versuch,  Wohnräume  mit  zarten  und  ziemlich 
flach  gehaltenen  Blumenmotiven  und  Farben 
Variationen  zu  dekorieren,  einmal  den  japanisch- 
pompejanischen  Stil  genannt.  Es  läßt  sich  in 
der  Tat  für  das  moderne  Leben  manches  mit 
diesem  Stil  gewinnen.  Im  allgemeinen  sind 
unsere  Wohngebäude  jedoch  zu  wuchtig  dazu, 
sie  sind  geschaffen  um  den  Feindlichkeiten  der 
Natur  zu  trotzen,  sicheren  Schutz,  tagelange 
Zuflucht  vor  ihrer  Unbill  zu  bieten.  Wir  müssen 
uns  lang  und  viel  zu  Hause  aufhalten.  Das 
Konstruktive  Element  ist  der  europäischen  Denk- 
und  Schmuckweise  angeboren,  es  ist  ihr  natürlich 
und  befriedigt  sie.  Um  unsere  Innenräume 
wahrhaft  wohnlich  zu  gestalten,  gibt  es  ver- 
schiedene Mittel,   die  Malerei  zu  verwenden: 
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AUSSTELLUNGSBERICHT. 


Die  Ausstellung  des  Deut- 
schen Werkbundes  in  Ko- 
penhagen wurde  in  den  Räumen 
der  „Freien  Ausstellung"  amOst- 
bahnhof  am  29.  Juni  dieses  Jah- 
res eröffnet,  sie  verfolgte  nicht 
wirtschaftliche  Zwecke,  sondern 
hatte  die  Aufgabe,  den  kulturel- 
len Zusammenhang  der  benach- 
barten Länder  zu  betonen.  — 
Auswahl  und  Anordnung  der 
vorgeführten  Arbeiten  war  vom 
Werkbund  Herrn  Professor  Ri- 
chard Riemerschmid,  dem  Direk- 
tor der  Kunstgewerbe- Schule 
München  übertragen  worden,  der 
im  Verein  mit  der  Geschäfts- 
stelle des  Werkbundes  solche 
Arbeiten  aus  dem  Gebiete  der 
Malerei,  der  Plastik,  der  Archi- 
tektur, des  Kunstgewerbes  und 
der  Industrie  aus  ganz  Deutsch- 
land sammelte,  die  ihm  geeig- 
net erschienen,  dieBestrebungen 
des  Werkbundes  zu  veranschau- 


Ganz  naiv  im  Sinne  der  früheren 
Bauernstube  mit  gemalten  Bettstel- 
len und  Truhen,  einer  bunten  Madon- 
na, einem  Sankt-Georg,  oder  ganz 
raffiniert  gestimmt  auf  ein,  vielleicht 
auch  mehrere  wirklicheKunstwerke, 
denen  zu  lieb  die  übrigen  Dinge  fein 
still  sein  müssen  und  nicht  zu  laut 
reden.  In  diesem  Falle  können  Staf- 
feleibilder verwendet  sein,  aber 
sparsam  und  einander  nicht  wider- 
sprechend. Ferner  nach  japanischer 
Art  im  kleinen,  ganz  hellen,  sehr 
einfachen  Raum,  kapriziös  verteilt, 
sehr  lichte ,  flachgehaltene  Bilder, 
etwa  moderne  Kinder  oder  Frauen 
oder  Blumen.  Endlich  und  dies 
wird  immer  die  vornehmste,  voll- 
kommenste Verwendung  sein  —  ein 
Zyklus,  eine  in  Gedanken,  Farbe 
und  Zeichnung  wohlerwogene  Kom- 
position, die  mit  ihrer  Gemälde- 
reihe den  inneren  Bau  des  Raumes 
zugleich  gliedert  und  verbindet. 
Sie  klingt  in  einem  Akkord  mit 
Türe,  Sims,  Fensterkrönung  und 
Decke,  erinnert  an  die  Eigenart  des 
Bewohners  und  die  besondere  Be- 
stimmung des  Gemachs.  .    a.v.  g.-r. 
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liehen.  Die  Aufnahme  der  Ausstellung  bei  Pu- 
blikum und  Presse  war  eine  überaus  freundliche. 
Trotz  der  für  ein  solches  Unternehmen  in  Ko- 
penhagen nicht  sehr  günstigen  Jahreszeit  hatte 
die  Ausstellung  ungefähr  10  000  Besucher,  im 
Vergleich  zu  den  sonstigen  Veranstaltungen  in 
diesen  Räumen  und  zu  der  kurz  zuvor  dort  ab- 
gehaltenen österreichischen  Ausstellung  eine 
überraschend  große  Zahl.  Die  Besprechungen 
in  der  großenteils  ententefreundlichen  Presse 
waren  fast  ausnahmslos  anerkennend  gehalten, 
ein  Auszug  aus  den  Pressestimmen  findet  sich 
in  Heft  2  und  dem  soeben  erschienenen  3.  Heft 
der  Mitteilungen  des  D.W.B.    Außerordentlich 


herzlich  war  die  Aufnahme  der  Mitglieder  des 
D.W.B.,  welche  anläßlich  der  Ausstellung  in 
Dänemark  waren.  Auch  in  dänischen  Kreisen 
trat  man  den  Bestrebungen  auf  ein  Zusammen- 
wirken von  Kunst  und  Industrie  ernstlich  näher. 
Die  Nachfrage  nach  den  ausgestellten  Gegen- 
ständen war  eine  sehr  rege,  konnte  aber  mit 
Rücksicht  auf  die  derzeitigen  Herstellungs-  und 
Ausfuhrschwierigkeiten  nicht  befriedigt  werden. 
Verschiedene  dänische  Firmen  bewarben  sich 
um  den  Vertrieb  ausgestellter  Arbeiten,  und  es 
ist  zu  hoffen,  daß  unsere  Werkstätten  —  einmal 
wieder  in  vollem  Betrieb  —  dauernd  für  unsere 
deutsche  Kultur  werben  werden o.  k. 
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EMIL  LUGO  1840-1902. 

VON  DR.  J.  A.  BERINGER. 


In  Lugos  Natur  und  Kunst  bekämpfen  und 
durchdringen  sich  seine  romanische  Abstam- 
mung und  seine  deutsche  Wesenheit,  seine  von 
Vaterseite  her  strengkatholische  Erziehung  und 
seine  von  Mutterseite  protestantische  freie  Ge- 
sinnung, sein  formal  geklärtes  typisierendes 
Schönheitsgefühl  und  seine  das  Besondere  bis 
in  die  Eigenart  herausarbeitende  Gewissen- 
haftigkeit. Klassizität  und  Romantik  berühren 
und  verstricken  sich  in  seinem  Wesen.  Das 
war  sein  Unglück  für  die  Praxis  des  Lebens, 
indem  es  ihn  sein  Ideal  so  schwer  erreichen 
ließ;  das  war  sein  Glück  für  die  Auskristalli- 
sierung seiner  ganz  persönlichen  Kunst,  indem 
es  ihn  unaufhörlich  trieb,  sein  Wesen  und  seine 
Ausdrucksmittel  immer  mehr  zu  steigern  und 
zu  verfeinern. 

Ein  Blick  auf  die  Werke  und  die  Entstehungs- 
Jahreszahlen  zeigt,  wie  Lugo  zwar  den  groß- 
artigen Schwung  seines  Schauens  und  Gestal- 
tens  von  den  ersten  Schöpfungen  an  in  sich 
trug,   und  wie  rasch   er  ihn,   unter  schweren 


äußeren  Verhältnissen,  aus  sich  heraus  ent- 
wickelte; aber  man  sieht  auch,  wie  tief  inner- 
lich er  seine  Werke  erlebte,  und  wie  wichtig 
seiner  Gewissenhaftigkeit  in  allem  Künstleri- 
schen es  war,  den  richtigen  und  seinem  Ideal 
gemäßen  Ausdruck  für  seine  Vorstellung  zu 
finden;  wie  er  die  Natur  in  sich  zum  Kunstwerk 
umschuf,  indem  er  im  Goetheschen  Sinne  die 
Naturwirklichkeit  zur  Kunstwahrheit  erhob. 

Die  Werke  der  ersten  Schaffensperiode,  etwa 
des  Jahrzehntes  der  sechziger  Jahre ,  lassen 
noch  deutlich  Lugos  Verbundenheit  mit  der 
Schirmerschule  erkennen,  deren  bevorzugter 
Schüler  er  in  Karlsruhe  gewesen  war.  Noch 
liebt  er  als  Landschafter  das  Lauschige,  Gemüt- 
volle, das  Waldrauschend-Deutsche,  das  zu 
einer  gewissen  Zeit  seines  Schaffens  Schirmers 
Stärke,  Ruhm  und  Besonderheit  war.  Aber 
auch  hier  zeigt  bei  Lugo  schon  der  freie  und 
wuchtende  Schwung  der  Zweige,  die  wohlüber- 
legte und  ausgleichende  Kontrastwirkung  in 
Linienführung  und  Farbe,  wie  auch  die  in  die 
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letzte  Einzelheit  genaue  Durchbildung  der  Vor- 
dergründe ,  wie  stark  und  eigenwillig  seine 
„deutsche  Verliebtheit  ins  Detail"  sich  mit 
seinem  Färb-  und  Raumgefühl  auseinanderzu- 
setzen begann.  Hier  schon  lingen  sich  in  der 
Rhythmik,  mit  der  er  die  Massen  anordnete  und 
dynamisch  gliederte,  seine  aus  dem  Geiste  der 
Musik  geborenen  Grundanschauungen  in  der 
Bildkunst  durch.  Sie  sind  eine  Folge  seiner  im 
musikalischen  Elternhause  empfangenen  und 
durch  die  Karlsruher  Eindrücke  von  Gluck  und 
Beethoven  gesteigerten  und  geklärten  Anreg- 
ungen. Der  unbestimmte  und  unbestimmbare 
Gefühlsschwung  des  Musikalischen,  dasRoman- 
tische,  Schweifende  verlangte  in  Lugo  nach 
Festigung,  nach  Klärung  und  Gesetzlichkeit. 
Diese  fand  der  Künstler  während  seines  vier- 
jährigen Aufenthaltes  in  Italien.  Schon  in 
München  und  in  Dresden,  wo  in  den  dortigen 
Galerien  die  alten  Meister  so  vernehmlich  zu 
ihm  gesprochen  haben,  und  auch  zu  Weimar 
durch  des  älteren  Preller  eindrucksvolle  Aus- 
lassungen war  bewirkt  worden,  daß  die  nor- 


KARTON.  BESITZER  UNBEKANNT. 


dischen  Nebel  sich  zu  verflüchtigen  und  zu 
durchlichten  begannen.  Alles  Weiche,  Zarte, 
Gefühlvolle,  Empfindsame  wandelte  sich  zu 
Größe  und  Erhabenheit  angesichts  der  unge- 
heuer bestimmten  und  klaren  Natur  und 
Menschheit  und  der  in  Rom  einzigartigen,  von 
allen  Kleinlichkeiten  freien  Kunst  jeder  Art, 
vor  allem  aber  vor  den  herrlichen  Werken 
Claude  Lorrains.  Lugos  Bildwerke  der  70er 
Jahre  wurden  zu  einem  „ungeheuren  Organis- 
mus". Hier  in  Rom,  vor  der  Einfachheit  und 
erschöpfenden  Größe  der  Natur,  der  Kunst 
und  der  Menschen,  weht  es  ihn  „wie  frische 
Gebirgsluft  aus  ewigen  Höhen"  an.  Die 
„ewige  Stadt"  brachte  Lugo  die  „menschliche 
und  künstlerische  Freiheit".  Wie  aus  Erz  ge- 
gossen stehen  die  Werke  der  70er  Jahre  neben 
den  Schöpfungen  der  60  er  Jahre,  mehr  gezeich- 
net, als  gemalt,  und  doch  von  großartigem 
Schwung  in  Gestalt  und  Raum. 

Diese  Wendung  zur  Bestimmtheit,  das  im 
Rhythmischen  straffe  Gefühl  für  die  Setzung 
und  Verteilung  der  Akzente,  diese  Wucht  im 
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Kontrapunktischen  wird  nach  der  Rückkehr  in 
die  Freiburger  Heimat  zwar  beibehalten,  aber 
im  Neuerleben  der  so  ganz  anders  gearteten 
Natur  und  Umgebung  durch  eine  reichere  Har- 
monisierung und  durch  ein  stärkeres  Heraus- 
arbeiten des  Melodischen  an  Gestalt  und  Farbe 
liebenswürdiger  gemacht.  Jedoch  immer  wurde 
das  Bildganze  so  feierlichst,  so  voll  Würde  und 
Erhabenheit  gehalten,  daß  die  zeitgenössischen 
Künstler  und  Kunstliebhaber  dieser  „über- 
naluralistischen  Kunst"  der  „Heiligen  Haine", 
„Schattigen  Gründe"  und  „Weltferne"  ver- 
ständnislos gegenüberstanden. 

Man  achtete  in  der  Zeit,  da  die  Bildkunst 
auf  schematische  Vereinfachung,  auf  den  „Hieb 
des  Pinsels",  auf  das  „Handwerk  in  der  Kunst" 
ausging,  nicht  mehr  darauf  oder  verstand  es 
schon  nicht  mehr,  wie  wundervoll  Lugo  die 
Lüfte  und  Wolken  bildete,  wie  ätherisch  sie 
ihr  himmlisches  Spiel  trieben,  wie  herrlich  und 
organisch  seine  Bäume  wuchsen,  wie  zart  und 
doch  majestätisch  ihre  Kronen  im  Winde  sich 
wiegten,  wie  köstÜch  Stauden  und  Blumen  in 
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den  Himmelsraum  sich  reckten,  und  wie  er  aus 
jedem  Erdenwinkel  ein  seliges,  reines  und 
heiliges  Paradies  voll  unirdischer  Schönheit, 
voll  Glanz  und  Heiterkeit  machte. 

Als  dann  Lugo  im  letzten  Jahrzehnt  seines 
Schaffens  in  München  zu  einer  noch  einfacheren, 
noch  klareren  und  den  feinsten  Ausdruck  er- 
möglichenden Vortragsweise  überging  —  bei 
vornehmster  Zurückhaltung  in  der  Aussprache, 
—  als  er,  mit  seiner  im  Sinne  der  alten  Meister 
geführten  Technik,  Raum,  Farbe  und  Form  zur 
edelsten  Harmonie  und  Wahrheit  in  eins  schmel- 
zen konnte,  als  er  seine  Eigenart  zur  ebenso 
höchsten  Vollendung ,  wie  charaktervollsten 
Unterschiedenheit  von  der  sonstigen  zeitgenös- 
sischen Kunst  ausgebildet  hatte,  da  entfiel  der 
Pinsel  seiner  kraftvollen  Bildnerhand.*) 

Eine  Kunst  zu  schaffen,  die,  wie  „ein  feier- 
licher Festtag  über  den  täglichen  Dunst  erheben 
konnte,"  dieser  Traum  seiner  Jugend  war  Wirk- 
lichkeit geworden;   die  Wirklichkeit  der  Natur 


•|  Näheres  in:  Emil  Lugo,  Geschichte  seil 
fens.    Privatdruck,  Selbstverlag  von  J.  A.  B 
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war  von  ihm  zu  einer  traumhaften  Schönheit 
verklärt.  Solches  Schaffen  quoll  wieder  un- 
mittelbar aus  musikalischen  Urgründen :  Glucks 
Orpheus  und  Beethovens  Pastoral-Symphonie 
gaben  den  Unterton  zu  Werken  dieser  Art. 
Die  Landschaften  des  letzten  Schaffensjahr- 
zehntes sind  heitere  Traumlandschaften,  seien 
es  Werke,  die  der  heimatlichen  Natur,  oder 
Schöpfungen,  die  der  an  Gestalten  und  Formen 
übervollen  Seele  entnommen  sind j  a  b. 

Ä 

VOM  KUBISMUS. 

Der  Kubismus  hat  deshalb  mit  Kunst  (im 
höchsten  Sinne  des  Wortes)  nichts  gemein, 
weil  er  die  Variabilität  der  Form  aufhebt  und 
das  lebendige  Werden  des  Naturgegebenen 
zum  Erstarren  bringt.  Ihm  fehlt  im  Ausdruck 
die  das  künstlerische  Sphäros  durchdringende 
und  eben  diesen  Ausdruck  unbedingt  bezwin- 
gende Schöpferkraft  irrationalen  Ursprungs. 
In  ihm  verkörpert  sich  statt  des  lebendigen 
Werdens  das  Prinzip  mechanischen  Seins.  Er 
schaltet  das  Naturgegebene  auf  Kosten  des 
Geistgegebenen  (dessen  Begrifflichkeit  er  ab- 
strakt als   „Ding  an  sich"   zu  vermitteln  sucht) 
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völlig  aus  und  verschließt  sich,  voreingenommen 
wie  er  ist,  der  Erfahrung,  daß  das  eine  durch 
das  andere  bedingt,  und  daß  nur  durch  eine  innige 
Verschwisterung  beider  die  Entstehung  eines 
Kunstwerkes  ermöglicht  wird.  So  treten  hier 
praktische  Notwendigkeiten  vor  theoretischen 
Einsichten  zurück.  Es  fehlt  das  rückhaltlose  Ver- 
trauen in  die  Grundgütigkeit  der  Tatsachenwelt, 
von  dem  alle  lebensfähige  Kunst  durchdrungen 
ist.  Der  Kubismus  gibt  auf  rein  konstruktivem 
Wege  (durch  proportionale  Beziehungen  kubi- 
scher Formen  oder  Farbeninhalte)  einen  Aus- 
druck, dessen  einseitig  starre  Gesetzmäßigkeit 
wohl  das  Empfinden  eines  Mathematikers  be- 
rühren, dem  künstlerischen  Instinkt  aber  ein 
Erlebnis  nicht  vorzutäuschen  vermag.  Aller- 
dings kann  der  kubistischen  Malerei  ein  starker 
Sinn  für  Rhythmik  (im  Aufbau  der  Form  so- 
wohl, als  auch  in  der  Abstufung  der  Farben) 
keinenfalls  abgesprochen  werden  ;  aber  dieser 
allein  genügt  nicht,  um  ein  Kunst  werk  zu  schaffen, 
das  in  jenem  gesetzmäßigen  Wert  zwar  seine 
Grundlage  hat,  um  Tatsache  zu  werden,  jedoch 
der  aufbauenden  und  der  diese  verklärenden 
Werte  bedarf;  des  Gegenständlichen  und  des 
Intuitiven helmuth  duve. 
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DIE  EROTIK  DES  KÜNSTLERS. 

Von  JOSEPH  ALG.  LUX. 


V'^on  Rodin  ist  das  Wort:  „Der  Künstler, 
der  zusehr  dem  anderen  Geschlecht  zuneigt, 
ist  für  die  Kunst  verloren".  Es  liegt  nahe,  den 
Sinn  umzukehren  und  zu  sagen,  daß  auch  jener 
für  die  Kunst  verloren  ist,  der  erotisch  allzu 
unempfindlich  bleibt.  Aber  eine  dritte  These 
wirft  alles  wieder  über  den  Haufen  mit  der 
berechtigten  Frage,  ob  das  Verhältnis  des 
Künstlers  zum  Weibe  überhaupt  etwas  mit  seiner 
Kunst  zu  tun  hat.  Sicher  ist  nur,  daß  die  Sehn- 
sucht ein  wertvolles  Agens  des  Künstlers  bildet, 
ein  inneres  perpetuum  mobile,  das  ihn  weiter- 
treibt zu  ungeahnten  Fernen  und  Höhen  in  ihm, 
steiian,  Sehnsucht,  die  sich  nicht  im  Leben  erfüllt, 
sondern  in  der  Kunst  noch  spirituell  ihre  Be- 
friedigung findet.  Von  Balzac  wird  erzählt, 
daß  er  eines  Tages  verstört  klagte,  ein  Werk 
verloren  zu  haben.  Die  Liebe  zu  einer  Frau 
hat  im  Leben  Erfüllung  gefunden,  somit  war  sie 
für  die  Dichtung,  für  den  Roman  verloren,  den 
er  aus  seiner  Liebessehnsucht  zu  schöpfen  ge- 
dachte. Rodins  Wort  würde  sich  hierin  be- 
stätigen. Von  Beethoven  wissen  wir,  daß  er 
seiner  Sehnsucht  nach  der  unsterblichen  Ge- 
liebten himmlische  Inspirationen  verdankte,  und 
Dante  ist  überhaupt  ohne  diese  spiritualisierte 
Liebe  nicht  zu  denken.    Sehnsucht  allein  macht 


zwar  noch  nicht  den  Künstler,  aber  sie  ist  für 
ihn  ein  notwendiges  Seelenelement,  das  ihn 
innerlich  zum  Erglühen  bringt,  Leiden  schafft 
und  als  Leidenschaft  seine  schöpferische  Kraft 
beflügelt.  Mancher,  der  diese  Leidenschaft  im 
Leben  vertollte,  anstatt  sie  dem  Kunstwillen 
zu  unterwerfen  und  also  zu  beherrschen,  wie 
der  Kentaur,  der  das  wilde  Roß  unterzügelnd 
sich  seinem  Gedankensprung  unterwirft,  bleibt 
auf  der  Heerstraße  der  Kunst  ohnmächtig  liegen, 
unfähig  das  steile  Ziel  zu  erreichen,  die  kostbare 
psychische  Essenz  verschüttet,  eine  der  ruhmlos 
tragischen  Naturen,  die  den  heiligen  Pfad  säu- 
men als  Zurückgebliebene  und  Unterliegende 
auf  dem  Eroberungszug  nach  Ruhm  und  Künst- 
lergnaden (Stauffer-Bernunterihnenl.diezahllos 
sind,  vom  Vergessen  bedeckt.  Wahrscheinlich 
aber  hat  es  ihnen  zum  Größten  in  der  Kunst 
innerlich  von  Haus  aus  gefehlt,  Halbgenie  und 
Halbtalente,  sie  flüchteten  ins  Leben,  weil  sie 
in  der  Kunst  verzweifelten  und  ihr  trauriges 
Los  war,  an  beiden  zu  verzweifeln.  Denn  es 
gab  anderseits  Kraftnaturen,  die  an  der  üppigen 
Tafel  des  Lebens  genossen  und  ungeachtet 
reicher  Frauenliebe  den  Gipfel  der  Kunst  er- 
stiegen, ja  es  scheint  als  ob  diesen  Meistern 
und  Lebenskünstlern  die  Liebe  nicht  nur  kein 
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Hindernis,  sondern  eher  eine  Elevation  bedeu- 
tete. Man  denke  an  Tizian,  vor  allem  an  Rubens 
oder  an  Nachfahren  wie  Makart,  auch  an  Kodin 
selbst,  der  seinem  Salz  zu  widersprechen  scheint. 
Allerdinjis  stand  ihnen  die  Kunst  am  Höchsten 
und  ihr  Lieben  war  dieser  hehren  und  himm- 
lischen Göttin,  zu  der  sie  in  Wahrheit  allein 
beteten,  vollständig  Untertan;  sie  konnten  sich 
nicht  an  das  Weib  verlieren,  so  groß  die  Rolle 
auch  sein  mochte,  die  dieses  in  ihrem  Leben 
spielte.  Mozart  und  Goethe  sind  diesen  Re- 
naissancenaturen beizuzählen,  leuchtende  Gipfel 
der  Menschlichkeit,  während  die  Kleists,  Grab- 
bes  und  Christian  Günthers  in  Verirrung  dahin- 
gingen. Auf  sie  paßt,  was  Goethe  über  Christian 
sagte:  „Er  wußte  sich  nicht  zu  zähmen,  und  so 
zerann  ihm  sein  Leben  und  sein  Dichten". 

Von  der  Robustheit  des  Renaissance-Men- 
schentums sind  wir  freilich  weit  entfernt.  Die 
Seelenverfassung  hat  sich  geändert,  sie  ist  sen- 
sibel,  differenziert  im  höchsten  Maße,  von 
Hysterie  gesteigert,  wenn  man  das  Wort  nicht 
im  pathologischen  Sinne,  sondern  als  äußerste 
Spannung  nervöser  Energien  nehmen  will.  Die 
Erotik  ist  ein  geistig  seelischer  Zustand,  der 
seine  höchste  Seligkeit  nicht  im  materiellen 
Begriffe,  sondern  nur  im  Schöpferischen  finden 
kann,  in  der  Kunst.  Schöpferische  Menschen 
und  Epochen  sind  in  diesem  Sinne  immer 
hysterisch.  Die  Erotik  ist  demnach  eine  uner- 
läßliche Voraussetzung  des  Künstlers,  die  in 
ihm  liegt  und  wirklich  nichts  mit  seinem  Ver- 
hältnis zum  Weibe,  wohl  aber  mit  seinem  Ver- 
hältnis zur  Kunst  zu  tun  hat.  Denn  nicht  auf 
das  Nackte  in  der  Kunst  kommt  es  an,  nicht 
auf  das  Weib  als  Gegenstand  der  Kunst,  sondern 
auf  die  mystische  Ekstase  des  Künstlers,  die  seine 
Erotik  ist.  Nicht  ausdrücklich  genug  kann  es 
gesagt  werden,  daß  die  Erotik  keine  Angelegen- 
heit der  Geschlechterbeziehung  untereinander 
ist,  sondern  eine  innere  geistige  Angelegenheit 
des  Künstlers,  eine  geistige  Kraft  und  eine 
seelisch  schöpferische  Funktion.  Das  Erotische 
ist  ein  integrierendes  Element  des  Kunstwerks, 
nicht  als  Objekt  der  Darstellung,  sondern  als 
Subjekt;  es  ist  die  universelle  Liebe  des  Künst- 
lers, der  mystische  Grund  seiner  Zeugungskraft, 
der  tiefste  Kern  seines  Gefühlslebens,  das  ein 
sinnlich  übersinnliches  Geschlechtsleben  ist. 
Dieses  Gefühlsleben  ist  von  den  Zeugungskräften 
der  Unendlichkeit  durchströmt  und  erregt,  deren 
Gezeiten  für  ihn  Schaffensgesetz  sind.  Er  horcht 
auf  dieses  unendliche  Strömen,  unbekümmert 
um  Satzung  und  Doktrine;  alles  fließt;  der 
unterirdische  Styx  fließt  durch  seine  innere  Welt, 
die  Schranken  fallen  selbst  zwischen  Leben  und 
Tod,  Eros  begleitet  seine  Lieben  aus  dem  Orkus, 


aus  dem  er  stammt,  von  dem  er  kommt  und  geht. 
—  Frauenliebe  steht  nur  in  einem  sehr  mittel- 
baren Zusammenhang  damit;  höher  steht  dem 
wahren  Künstler  die  ideelle  und  visionäre  Liebe, 
das  ist  seine  Erotik  und  erfühlt  sich  darin  Giotto, 
Dante  und  Beethoven  verwandter  als  den  Kraft- 
naturen der  Renaissance,  die  das  Zweiseelen- 
wesen, die  Zwiespältigkeit  der  modernen  Seele 
kaum  noch  kannten.  Die  Sehnsucht,  die  große 
Illusion  ist  das  wichtige  seelisch  künstlerische 
Kapital,  das  freilich  durch  materielles  Ausleben 
im  Erotischen  vergeudet  und  für  die  Kunst  ver- 
loren gehen  kann,  die  immer  schlecht  daran  ist, 
wenn  die  Ekstase  verraucht  und  dieEnttäuschung 
oder  Ermüdung,  die  Interesselosigkeit  oder  der 
Katzenjammer  eintritt;  das  ist  die  Gefahr,  vor 
der  Rodin,  Balzac  und  soviele  warnen,  die  um 
das  Geheimnis  der  schöpferischen  Liebe  und 
der  spirituellen  Kraft  wußten. 

Dieses  erotische  Element  als  magisch  mag- 
netisches Fluidum  ist  im  Grunde  etwas  sehr 
Elementares  wie  das  Instinktleben  des  Insekts, 
des  Vogels,  des  hellsichtigen  Pferdes,  die  auf 
die  feinsten  ätherischen  Schwingungen  unfehl- 
bar reagieren  wie  es  nur  noch  das  höchstorga- 
nisierte sensible  Seelenleben,  nicht  aber  der 
kalte  Verstand  vermag,  der  unempfindlich  gegen 
diese  fluidistischen  Gezeiten  und  okkulten 
Seelenvorgänge  ist,  weshalb  der  reine  Ver- 
standsmensch den  Künstler  nicht  immer  zu  ver- 
stehen vermag,  dieses  geheimnisvolle  Weltge- 
schehen, das  sich  in  jeder  Kunst  symbolisiert, 
diese  geistigen  Ströme,  die  Berge  versetzen  und 
unablässig  das  Antlitz  der  Zeiten  verändern. 

Der  wahre  Künstler  ist  der  wahre  Liebende, 
er  liebt  die  Tiere,  die  Natur,  die  er  beseelt  und 
auch  seine  Liebe  zum  Weibe  ist  eine  Sehnsucht 
nach  dem  visionären  Ideal,  das  er  innerlich 
trägt  und  nur  künstlerisch  realisieren  kann. 
Das  Weib  ist  nur  eine  Suggestion  für  ihn,  die 
illusionäre  Schönheit,  die  er  im  Weibe  erblicken 
kann,  hervorzuwirken  in  der  überirdischen 
Vollkommenheit,  die  nicht  das  Leben,  sondern 
nur  die  Kunst  geben  kann.  Trotz  seines  viel- 
fachen Liebens  ist  der  wahre  Künstler  innerlich 
frei  und  nur  seiner  schöpferischen  Vision  ver- 
pflichtet, das  waren  die  Großen  aller  Zeiten 
auch  Rubens  und  Tizian  unter  ihnen,  so  gut 
wie  Giotto,  Dante,  Beethoven,  Rodin,  um  nur 
einige  zu  nennen.  Er  taucht  auf  diesen  ver- 
borgenen Grund  und  sein  Schaffen  heißt  Ge- 
bären, indem  es  von  seiner  schöpferischen 
Liebe  zeugt,  von  dem  erotischen  Element  der 
Zeugung,  das  bestimmt  ist,  Gegenliebe  und 
Sympathie,  verwandte  Kräfte  in  der  Seele  des 
Kunstliebenden  zu  erwecken  und  Magie  weiter- 
zutreiben wie  alle  Kunst j.  a.  i. 
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DIE  SUCHENDEN. 


Auch  Bato  ist  einer  von  den  Suchenden. 
iV  Trotz  der  frisch-fröhlichen  Schildereien, 
mit  denen  er  Wände  und  Schränke  schmückt, 
trotz  der  scheinbar  fertigen,  flotten  Zeichnung. 
Ich  habe  von  Balo  schon  vor  einigen  Jahren 
ausgezeichnete  Intarsien  gesehen,  die  er  für 
höchst  kostbare,  kapriziöse  Räume  Oskar  Kauf- 
manns entworfen  hatte.  Ich  kann  ruhig  behaup- 
ten, noch  nie  waren  mir  bessere,  reinere  Intarsien 
begegnet.  Es  lag  offenbar  eine  ganz  vereinzelte 
angeborene  Begabung  für  solche  Werkkunst 
vor.  —  Aber  dem  Künstler  genügt  das  nicht. 
Er  will  auf  der  großen  Arena  des  Öl-  und  Tem- 
perabildes seine  Lorbern  holen,  er  verlangt 
nach  Wänden.  Doch  seine  Bilder  sind  wie  die 
Bilder  der  andern,  der  Gleichzeitigen,  kaum 
daß  hier  eine  auffallende  Kantigkeit,  dort  das 
Heraustönen  schnittiger  Linien  seine  Sonder- 
begabung ahnen  lassen.  Umgekehrt  aber  er- 
leben wir's  fast  in  jeder  Kunstausstellung,  daß 
die  einen  der  Bilder  wirken  wie  monumentale 
Malerei  auf  Putz,  andere  wie  Gobelins,  oder 


Glas,  oder  Wollstickerei.  Geraten  dann  aber 
die  Maler  wirklich  einmal  an  solche  Aufgaben, 
so  versagen  sie  fast  regelmäßig. 

Es  ist  ganz  müßig,  hierzu  Meinungen  und 
Ratschläge  äußern  zu  wollen.  Die  Künstler  wer- 
den sich  weiter  beklagen,  weil  sie  keine  Auf- 
träge in  angewandter  Kunst  erhalten,  und  die 
dekorativen  Talente  werden  nicht  aufhören, 
nach  dem  Ölbild  zu  streben,  obwohl  das  heu- 
tige Ölbild  oft  nichts  anderes  ist  als  Deko- 
ration, figürliches  Ornament. 

Was  ist  die  Folge?  Die  dekorativen  Auf- 
gaben fließen  an  untergeordnete  Kräfte,  ge- 
schickte Macher,  oder  besser  Nachmacher,  die 
bestenfalls  aus  den  Bildern  der  Expressionisten 
neueTriks  abziehen,  denen  aber  stets  die  Kraft, 
der  Reichtum,  die  Urwüchsigkeit  der  Schaffen- 
den fehlen  wird.  Was  wir  brauchen,  das  sind 
starke,  schöpferische  Kräfte  auf  dekorativem 
Gebiet.  Solcher  hätten  wir  viele,  das  wäre  auch 
Josef  Bato,  wenn  sie ,  die  ferne  Suchenden, 
nur  selbst  ihren  Weg  erkennen  wollten,      a  j. 
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Über  den  Ausstellungs-  und  Studiensälen 
vieler  Kunstmuseen  sind  noch  immer  die 
volksabwehrenden  Worte  zu  lesen:  „odi  pro- 
fanum  vulgus  et  arceo".  —  Ganz  gleich  aus  wel- 
chen Gründen  diese  Ansicht  und  Absicht  geboren 
—  vom  Volksstaat  ist  zu  fordern,  daß  er  seine 
Museen  mehr  in  den  Volksdienst  stelle  als  in 
den  jener  enggezogenen  Kreise,  die  durch  Ge- 
nüsse und  Anregungen  künstlerischer  und  kul- 
tureller Art  längst  wohlgesättigt  erschienen. 

Mag  unsere  Forderung  weniger  die  großen 
Bildergalerien  als  unsere  Sammlungen  für  künst- 
lerische Graphik  angehen,  auch  unsere  Gale- 


rien könnten  durch  gelegentliche  Sonderzusam- 
menstellungen alter  Bilder  mit  neuen,  in  einer 
Stunde  und  in  einem  kleinen  Räume  mehr 
Kulturarbeit  leisten,  mehr  zum  vertieften  Ge- 
nuß beitragen  als  in  einer  ganzen  Flucht  von 
Sälen  die  jahraus,  jahrein  geöffnet,  doch  ohne 
Wege  in  die  Kunst  der  freien  Gegenwart. 

Wie  viel  wäre  nun  endlich  in  den  graphischen 
Sammlungen  fürs  Volk  zu  tuni  Denn  nur  wer 
sich  ganz  gut  in  den  vielen  tausenden  von  Zeich- 
nungen, Stichen,  Holzschnitten,  Illustrationen, 
Kostümblättern ,  Bildnissen ,  Ansichten  usw. 
auskennt,  die  in  den  großen  Staats-  und  Stadt- 
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Sammlungen  einen  Wert  von  hunderten  von  Mil- 
lionen repräsentieren,  kann  die  Anklage  recht 
verstehen,  wie  viel  wir  an  Kulturarbeit  ver- 
säumt, wie  völlig  unrentabel  nahezu  eben  diese 
Hundertmillionen  für  uns  verwaltet  wurden,  — 
Einwürfe  wie  „die  Kunst  ist  nicht  fürs  Volk" 

—  „die  Schätze  sind  nur  für  Kunstverständige" 

—  „die  kostbaren  Blätter  würden  durch  eine 
zu  häufige  Behandlung  durch  das  Publikum 
leiden",  mögen  tatsächlich  bald  nach  der,  bald 
nach  jeder  Seite  ausgelegt,  berechtigt  sein  — 
die  Widerstände  sind  dennoch  zu  überwinden. 
Je  ärmer  wir  sind  in  der  Gegenwart,  um  so 
dringlicher  ist  die  Forderung  der  bestmöglichen 
Nutznießung  der  riesigen  Fülle  an  Blättern  un- 
serer graphischen  Sammlungen  für  weiteste 
Volkskreise.  —  Man  braucht  zunächst  nur  mit 
einem  viel  zu  stark  betonten  Brauche  zu  bre- 
chen, dem:  Ausstellungen  fast  ausschließlich  zu 
veranstalten,  die  rein  kunsthistorisch  belehren. 
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Lohnt  es  wirklich  der  Mühe ,  so  oft  Ausstel- 
lungen zu  veranstalten,  die  ausgerechnet  das 
Material  an  Blättern  vorführen,  das  die  dauern- 
den Besucher  jener  Sammlungen  sich  tagtäglich 
vorlegen  lassen  können  ?  Genügt  es  doch  ohne- 
hin Forschern  und  Sammlern  nicht,  die  Blätter 
nur  unter  Glas  und  Rahmen  zu  sehen. 

Die  Scheu  vor  Ausstellungen,  die  rein  gegen- 
ständlich, kulturgeschichtlich,  zeitlich,  geogra- 
phisch, kostümlich,  beruflich,  sozial,  industriell, 
formal  etc.  etc.,  ja  auch  mal  gemütlich  fesseln, 
die  die  Gegenwart  eng  mit  der  Vergangenheit 
verknüpfen,  diese  Scheu  ist  in  den  Verwaltungen 
großer  Sammlungen  dieser  Art  noch  immer 
fast  unüberwindlich.  Die  wenigen,  glücklichen 
Ausnahmen ,  die  im  Laufe  der  Jahre  gemacht 
wurden ,  sind  uns  lebhaft  und  erfreulich  im 
Gedächtnis  —  denn  diese  Ausnahmen ,  die 
wurden  von  weiten  Kreisen  besucht,  in  Über- 
fülle oft  und  mit  großem  ideellen  Gewinn. 
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Odi  profanum  vulgus? 


Denn  wenn  nur  dem  Besucher  solcher  Aus- 
stellungen ein  Zeit-  oder  Weltbild  gezeigt  wird, 
das  ihm  sonst  verschlossen  bleibt,  wenn  er  nur 
gelegentlich  auch  deutlich  erkennen  müßte,  wie 
viel  stärker  immer  die  Gabe  künstlerischer  Art 
auf  uns  wirken  muß  —  so  wäre  schon  genug, 
wäre  das  beste  Teil  künstlerischen  Verlangens 
und  Gestaltens  gewonnen.  —  Freilich  solche 
Ausstellungen  machen  mehr  Mühe  als  das  Aus- 
stellen der  Blätter  irgend  eines  Meisters  oder 
einer  Schule  —  (was  selbstverständlich  auch 
immer  wieder  zu  geschehen  hat)  —  aber  die 
Mühe  ist  zu  überwinden,  wenn  das  lebendige  Ge- 
fühl vorhanden  für  das,  was  uns  heute  oder  mor- 
gen fesseln,  anregen,  bereichern,  festigen  kann. 
Das  muß  vom  Museumsmann  verlangt  werden. 

Museumstechnisch  aber  ist  der  Schwierigkeit 
so  vieler,  immer  wechselnder  Ausstellungen 
leicht  Herr  zu  werden. 

Notwendig  erscheint  uns  aber  die  Angliede- 
rung  eines  großen  Vortragssaals  in  jeder  solchen 
Sammlung,  in  dem  mit  Hülfe  eines  Epidiaskops 
jeden  Abend  neue  Reihen  von  Lichtbildern  ohne 
weitere  Mühe  gezeigt  werden  können.  —  Ge- 
wiß wäre  über  diese   Forderungen  noch  viel 


GEMÄLDE  «EBBE  IM  HAFEN < 

ZU  sagen  —  viel  wäre  zu  rühmen  was  schon 
von  einzelnen  Museen  und  Männern  hier  schon 
gezeigt,  geleistet,  erstrebt  worden  ist.  —  Aber 
das  Wenige  entschwindet  leicht  dem  Blick,  der 
vorwärts  sieht  wie  viel  noch  übrig  bleibt.  — 
Möchte  die  Forderung  als  eine  vielleicht  rein 
wirtschaftliche  angeschaut  und  geprüft  werden 
—  auch  von  den  Künstlern  der  Gegenwart. 
Oder  ist  der  Künstler,  dessen  graphische  Werke 
von  einer  Staatssammlung  erworben  wurden, 
wirklich  befriedigt,  wenn  er  seine  Werke  in  den 
Kästen  ruhen  weiß?  Was  kann  ihm  daran 
liegen?  Ist  er  nicht  außerordentlich  im  Nach- 
teil gegenüber  dem  Maler  und  Bildhauer  und 
Kunstgewerbler,  dessen  Werke  das  ganze  Jahr 
im  Museum  allen  Augen  zugänglich?  —  Wes- 
halb der  Nachteil?  Ist  Graphische  Kunst  we- 
niger wert?  Redet  sie  nicht  gerade  seit  Jahr- 
hunderten die  viel  mächtigere  Sprache  in  der 
deutschen  Kunst  als  Malerei?  —  Heraus  mit 
den  unermeßlichen  graphischen  Schät- 
zen —  zum  Segen  des  Volkes  —  zur 
endlichen  besseren  Rentabilität  die- 
ser ungeschätzten  und  unschätzbaren 
Volksgüter  ohne  Zahl e.  w.  bkf.dt. 


JOSEF  BATO— BERLIN. 


»SOLDATENHEIM  IN  MONASTIR« 


DIE  HAND. 


Geh  durch  eine  Expressionistenschau  und 
sieh  dir  an,  wie  die  Hände  gezeichnet 
sind!  Du  wirst  erstaunt  sein,  entsetzt.  Was 
ist  aus  dem  edlen  Instrument,  dem  feinen 
Gliederbau  geworden!  Bisher  setzte  der  Maler 
seine  Ehre  darein,  gerade  die  Hand,  die  neben 
dem  Gesicht  der  ausdrucksvollste,  der  einzige 
noch  sprechende,  beseelte  Teil  des  Menschen- 
körpers ist,  mit  Aufbietung  seines  ganzen  Kön- 
nens darzustellen.  Es  bestand,  schon  von  Leibl 
und  Lenbach  her,  ein  Wettbewerb  unter  den 
Künstlern,  namentlich  den  Bildnismalern,  in 
der  Darstellung  der  menschlichen  Hand.  Die 
malerische  Auffassung,  die  Charakteristik,  die 
Beseelung  der  Hand  war  zur  höchsten  Vollen- 
dung gesteigert.  Hat  doch  Leibl  die  wunderbar 
durchgeistigte  Hand  des  Rembrandtdeutschen 
für  würdig  befunden,  uns  als  vollwertige  Er- 
innerung an  diesen  einzigen  Menschen  zu  dienen! 
Wenn  die  Expressionisten  diesen  Namen  zu 
recht  tragen,  dann  hätten  sie  doch  die  Darstel- 
lung der  Hand  mit  besonderer  Hingabe  pflegen 
müssen.   Wo  könnten  sie  mehr  Ausdruck,  Lei- 


denschaft, Seele  geben,  als  im  Bild  der  Hand? 
Nichts  davon  ist  geschehen.  Du  siehst  Klumpen, 
Schnörkel,  Zacken,  Flammen,  Bänder,  Klam- 
mern und  andere  Gebilde,  die  mit  dem  edlen 
Bau  der  menschlichen  Hand  kaum  mehr  eine 
Ähnlichkeit  haben.  Und  das  bei  Künstlern, 
die  früher  —  vor  ihrer  Expressionistenzeit  — 
recht  gut  wußten,  wie  eine  Hand  aussieht  und  wie 
sie  zu  zeichnen  ist.  Wie  ist  das  alles  zu  erklären? 
Das  Beispiel  der  Hand  zeigt  wieder  einmal 
deutlich,  daß  es  den  Expressionisten  gar  nicht 
auf  Ausdruck  oder  Beseelung  ankommt,  wie 
so  oft  geschrieben  und  nachgeschrieben  worden 
ist.  Man  hält  sich  an  das  Wort  und  sucht  — 
mit  mehr  oder  weniger  Gewalt  —  das  in  den 
Bildern  zu  finden,  was  dem  Wort  entsprechen 
müßte.  Nie  war  ein  Wort  unglücklicher  ge- 
wählt. Es  trifft  wohl  unsere  Abkehr  vom  Im- 
pressionismus, das  ist  aber  für  die  Kunst  von 
heute  nicht  das  Wesentliche.  Waren  denn  Van 
Gogh,  Gauguin,  Cezanne Impressionisten ?  Oder 
Corinth,  Slevogt,  Kalckreuth?  Tatsächlich  sind 
nur  verschwindend  wenig  Bilder  gemalt  worden. 


WANDMALEREI  >DAS  KONZERTc 
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Die  Hand. 


die  dem  Namen  Impressionismus  entsprechen. 
Und  jetzt  sind  wir  drauf  und  dran,  bei  der 
Kunst  von  heute  dieselbe  Fälschunj«  zu  begehen. 
Am  besten  wäre  es  hier,  von  allen  Sammel- 
bezeichnungen ganz  abzusehen.  Das  einzige, 
der  jungen  Kunst  Gemeinsame,  mag  der  Gegen- 
satz zur  Natur  sein:  Anti-Naturalismus,  Spiri- 
tualismus könnte  man's  nennen,  wenn  nicht 
das  letztere  schon  zu  sehr  an  Spiritistenspuk 
erinnerte.  Auch  fielen  nicht  darunter  die  viel- 
geübte Künstelei  der  Oberfläche,  die  Linien- 
kapricen, die  nichts  als  sinnlichen  Farbenspiele. 
Und  die  Darstellung  der  Hand?  Bei  der 
heute  herrschenden  Tendenz  werden  wir  natür- 
liche und  richtige  Wiedergaben  der  Hand  nicht 


bloß  vergeblich  suchen,  auch  aller  Ausdruck, 
der  sich  auf  dem  tatsächlichen  Ausdruck  der 
Hand  als  Körperteil  gründet,  wird  vernach- 
läßigt.  Was  du  aberfindest,  ist  höchste,  bis 
zum  Ornamentalen  gehende  Vergeistigung:  Ge- 
bilde, die  flammen,  packen,  wehen,  weinen, 
die  aber  mit  der  natürlichen  Erscheinung  der 
Hand,  mit  ihrem  physiologischen  Bau  fast  nichts 
mehr  gemein  haben.  Diese  Hände  sind  niemals 
geboren  und  nicht  von  Blut  genährt,  sie  be- 
stehen nicht  aus  Fleisch  und  Knochen  —  der 
Geist  hat  sie  mit  Pmsel  und  Farbe  gezeugt, 
sie  sind  Handschrift,  Geste,  und  als  solche 
nicht  selten  von  zwingender  Kraft;  aber  nie- 
mals sind  sie  —  Hand! antun  jaumann. 


lOSEF  li,\Ti>-HERLIN.  GEMÄLDE   »  BLUMEN-STIl. LEGEM  « 


HERMANN  GEIBEL    MÜNCHKN.  .HOLZPLASTIK« 


HERMANN 

GEISEL. 

HOLZPLASTIK. 


HOLZSCHNITZEREIEN  VON  HERMANN  GEIBEL-MÜNCHEN. 


Geibel  trat  mit  seinen  ersten  Arbeiten  kurz 
vor  dem  Krieg  an  die  Öffentlichkeit.  Seit 
dem  sind  ihm  eine  Reihe  neuer  Werke  geglückt, 
die  einen  beständigen  Fortschritt  aufweisen. 
Der  Künstler  betont  mit  vollem  Bewußtsein 
und  großem  Geschick  das  Kubische  der  Form, 
weiß  sie  aber  trotzdem  vielseitig  zu  beleben. 
Mit  besonderer  Vorliebe  widmete  er  sich  der 
Tierdarstellung.  Ein  sicheres  dekoratives  Ge- 
fühl ließ  ihn  Bau-  und  Gartenplastiken  ausge- 
zeichnet lösen.  In  jüngster  Zeit  hat  er  seine 
Begabung  auch  für  die  menschliche  Figur  er- 
wiesen. Alle  Arbeiten  sind  aus  den  Material- 
Gegebenheiten  stilvoll  gestaltet  und  wissen  auch 
den  poetischen  Reiz  des  Materials  auszuwerten. 


Wir  besprechen  hier  nur  den  Holzschnitzer 
Geibel  und  zwar  in  einigen  seiner  allerletzten 
Werke.  Der  sitzende  Panther  wirkt  trotz 
der  geringen  Größe  von  nur  1 5  cm  überraschend 
groß.  Bei  aller  erstrebten  Geschlossenheit,  die 
den  Block  durchfühlen  läßt,  offenbart  das  Tier 
doch  die  geschmeidigste  Beweglichkeit.  Man 
beachte  die  Kraft  des  geschwungenen  Nackens, 
die  gleitenden  Linien  der  Pranken,  das  federnde 
Ineinander  der  einzelnen  Körperteile,  das  Un- 
mittelbare des  Motivs.  Trotz  der  Übersetzung 
in  die  rauhere  Natur  des  Holzes  läßt  der  Künstler 
das  weiche  Fell  spüren,  unter  dem  die  Muskeln 
und  Knochen  gelenkig  spielen.  Ein  weiteres 
Werk,  die  stehende  weibliche  Figur  will 
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Holzschnitzereien  iwi  Hermann  Geibel— München. 


HERMANN  GEIBEL— MÜNCHEN. 


das  Säulenhafte  des  Körpers  wie  das  aus  dem 
Stamm  Gearbeitete  in  gleicher  Weise  inne 
werden  lassen.  Von  allen  Seiten  und  in  allen 
Formen  rundet  sich  der  Leib  uns  entgegen, 
gleichsam  zum  Umfassen  einladend.  Und  doch 
steht  er  so  gelassen 
und  in  sich  ruhend 
wie  ein  vegetabili- 
sches Wesen.  Daraus 
erblüht  ihm  auch  die 
edle  Sinnlichkeit  und 
der  Duft  seiner  strot- 
zenden Gesundheit. 
Im  schreitenden 
Panther  ist  die  un- 
aufhaltsame Beweg- 
ung des  schweren 
Raubtieres  auf  die 
einfachste  Form  ge- 
bracht. Tastend  und 
zugleich  fest  schieben 
sich  die  Tatzen  vor, 
die  Stellung  der  Füße 
zueinander  und  die 
dadurch  sich  erge- 
benden Ausschnitte 
schaffen  ein   äußerst 

charakteristisches 
Bild  des  katzenartigea 
Schleichens.  Mit  vol- 


HOLZPLASTIK  »PANTHERc 


1er  Überlegung  hat  der  Künstler  den  Kopf  auf 
die  einfachste  Form  gebracht,  damit  er  den 
Blick  nicht  als  Einzelheit  auf  sich  zieht  und 
die  Bewegung  sich  in  ihm  verhaftet.  Ihr  wellen- 
artiger Gang  streicht  über  den  Rücken  hin  und 
vergleitet  über  den 
Schädel.  Die  trau- 
ernde Gestalt  ist 
die   letzte  und  wohl 

reifste  Schöpfung; 
fast  einen  halben  Me- 
ter hoch.  Das  Motiv 
der  Magdalena ,  die 
mit  der  Salbbüchse 
zum  Grabe  wandelt, 
will  das  langsame, 
schwer  in  sich  versun- 
kene Wallen  eines 
Leibes  darstellen, 
dessen  Seele  voll 
Klage  und  Trauer  ist. 
Der  edle  Rhythmus 
im  Körper  ist  hier 
der  Ausdruck  des  In- 
nern       JOS.  POPP. 


W 


f  er  das  Leben  liebt, 


HERMANN  GEIBEL -MÜNCHEN.   »SITZENDER  PANTHER« 


lieben;  denn  in  ihr  er- 
lebt man  gesteigertes 
Leben.  .  .   R.  corwegh. 
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GEMÄLDE  »DER  VERLORENE  SOHN« 


ALEXANDER  GERBIG. 


Einen  Künstler,  der  fast  2  Jahrzehnte  stillen, 
unbekannten,  fast  nur  von  maßgeblicher 
Fachseite  anerkannten  Schaffens  hinter  sich  hat, 
mit  3  Bildreproduktionen  und  einigen  Zeilen 
der  ÖffentUchkeit  vorstellen,  heißt  eine  dop- 
pelte Zumutung  an  das  Publikum  richten:  die 
eine  an  seinem  guten  Glauben,  weil  eine  solche 
und  selbst  eine  weit  größere  Publikation  nur 
einen  ungenügenden  Ausschnitt  geben  kann, 
der  weder  die  einzelnen  Stufen  der  Entwick- 
lung in  ihrer  fortschreitenden  inneren  Einheit 
und  Notwendigkeit  noch  den  ganzen  Umfang 
der  verarbeiteten  Stoffe  mitteilt;  und  eine  an- 
dere Zumutung  an  den  Willen  des  Betrachters, 
diesen  unumgänglichen  Mangel  durch  intensive 
Betrachtungnach  Möglichkeit  aufzuheben.  Denn 
jedes  einzelne  Bild  enthält,  wenn  nicht  den 
ganzen  Menschen,  so  doch  die  ganze  künst- 
lerische Art  und  Tendenz,  deren  individuelle 


Eigenart  vorgestellt  und  gewertet  werden  soll. 
—  Die  gezeigten  Werke  entstanden,  nachdem 
der  Künstler  sich  in  Paris  mit  dem  19.  und 
20.  Jahrhundert  auseinandergesetzt,  in  Char- 
tres  die  mittelalterlich-klassische  Glasmalerei 
begeistert  studiert,  in  Italien  dank  des  Villa- 
Romana- Preises  Renaissane  und  Antike  — 
Giorgione,  Lionardo  und  Pompeji  —  kennen 
gelernt  hatte.  Da  er,  als  er  in  die  Fremde  ging, 
genau  fühlte,  was  er  brauchte,  so  mußte  er  es 
finden.  Er  sah  hinter  der  Mannigfaltigkeit  der 
Erscheinungen  überall  die  eine  Kunst,  und  so 
konnte  ihn  Lionardo  und  die  unbekannten  Mei- 
ster von  Chartres  und  Pompeji,  Giorgione, 
Corot  und  Cezanne  dasselbe  lehren:  wie  man 
die  Farbigkeit  eines  Bildes  steigern  kann,  ohne 
die  malerische  Fülle  der  Tonwerte  zu  verlieren ; 
wie  man  die  kubischen  Massen  auf  der  Fläche 
halten  kann,  ohne  dekorativ  flach  zu  werden ; 


Alexayider  Gerbig. 


wie  man  von  der  Natur  Abstand  gewinnen 
muß,  um  das  Werk  zu  einem  künstlerisch  selb- 
ständigen Organismus  zu  gestalten;  wie  man 
bilden  kann,  ohne  zu  komponieren;  und  vor 
allem,  daß  jede  Kunst  in  der  lebendigen  Emp- 
findung des  Malers  wurzelt,  die  in  der  Leben- 
digkeit der  Linien,  der  Töne,  der  Farben  und 
Maßen  ihren  Ausdruck  finden  muß.  Ein  Stück 
Natur  immer  lebendiger  in  seiner  individuellen 
Eigenart  zu  erfassen  und  das  so  übermittelte 
optische  Erlebnis  immer  reiner  zu  einem  künst- 
lerischen Organismus,  zu  einem  Bild  auszu- 
bauen, diesem  seinem  Willen  ist  er  in  unbe- 
irrter  Arbeit  ein  gutes  Stück  näher  gekommen. 
Die  abgebildeten  Werke  zeigen  uns  den  ar- 
beitenden Menschen.  Es  ist  bezeichnend  für 
Gerbigs  Weltempfinden,  daß  er  weder  Arbeit 
und  Natur,  noch  Geist  und  Arbeit  entgegen- 
setzt. Der  Arbeiter  ist  ihm  nicht  die  Maschine, 
die  ganz  auf  ihr  Werken  gerichtet  ist,  etwa  in 
dem  Sinne,  wie  van  Gogh  nur  das  Graben  dar- 
stellen wollte;  er  ist  ihm  nicht  der  gedrückt- 
verbohrte Sozialist,  der  die  Arbeit  als  uner- 
träglichen, Mitleid  herausfordernden  Zwang 
empfindet;  er  ist  ihm  auch  nicht  ein  Heros,  eine 
unlebendige,  pathetische  Idee.   Er  vermag  sein 


Gefühl,  seine  die  Erscheinung  begleitende  blut- 
warme Empfindung  nicht  zum  Begriff  zu  ver- 
flüchten, zur  Idee  zu  steigern.  Sie  wird  nie 
selbständige  Materie,  weder  als  inhaltsleere 
Sentimentalität,  noch  als  unlebendige,  erhabene 
Vorstellung,  Gerbig  bleibt  bei  der  Erscheinung, 
die  ihm  auch  als  Arbeit  Natur  und,  je  reiner 
sie  als  solche  zum  Ausdruck  kommt,  Geist  ist. 
Vor  allem  der  „Schafhirt"  bezeugt  den  Fort- 
schritt innerhalb  dieser  Empfindungsweise.  Die 
höhere  Einheit  alles  Lebens,  die  plastische 
Erscheinung  dieses  inneren  Erlebnisses  ist 
in  diesem  Bilde  gleichzeitig  mit  der  Vervoll- 
kommnung der  Mittel  erreicht. 

Die  südliche  Landschaft,  die  die  Figuren  be- 
gleitet, ist  entwicklungsmäßig  eine  Episode  im 
Leben  Gerbigs,  der  sich  immer  darum  gemüht 
hatte,  die  ganz  anders  geartete  nordische  Land- 
schaft, seine  thüringische  Heimat  darzustellen. 
Aber  sie  hat  ihm  sicher  zu  einer  höheren  Ein- 
heit von  menschlicher  und  vegetabilischer  Natur 
verholten;  darum  dürfen  wir  für  ihn  eine  viel- 
versprechende Zukunft  erwarten.  Hier  hat,  ab- 
seits vom  Lärm  des  Tages,  ein  Künstler  ge- 
schafft, in  dem  der  deutsche  Stoff  weltbürger- 
liche Form  suchte  und  gewann.      max  raphakl. 
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ÜBER  DEKORATIVE  KUNST. 

VON  PROFESSOR  DR.  EMIL  UTITZ-ROSTOCK. 


Echte  impressionistische  Kunst  war  nie  de- 
korativ. Sie  sollte  auch  nicht  Wände 
schmücken  oder  reizvoll  beleben,  geschweige 
denn  Zwecken  der  Architektur  dienen.  Sie  war 
reine  Malerei,  deren  Wert  und  Sinn  in  ihr  be- 
schlossen lag.  Was  ich  hier  „reine  Malerei" 
nenne,  darf  nicht  mit  dem  verstaubten  Schlag- 
wort „Kunst  für  Kunst"  zusammengeworfen 
werden:  ich  meine  lediglich,  daß  der  Impres- 
sionismus mit  unerbittlichem  Ernst,  mit  groß- 
artigem Wahrheitsdrang  und  einer  wunderbar 
keuschen  Verehrung  alles  Naturhaften  die 
sichtbare,  farbige  Welt  erobern  wollte,  so  wie 
sie  ihm  erschien.  Und  keine  anderen  Rücksich- 
ten banden  sein  Streben.  Diese  männlich  her- 
ben Bilder  sind  so  recht  —  Museumsstücke. 
Sie  sind  nur  kostbare  Malerei;  diese  Beschrän- 
kung ist  zugleich  ihr  vornehmster  Ehrentitel. 
Darum  bedürfen  sie  auch  einer  Umgebung,  die 
lediglich  der  Malerei  gewidmet  ist.  Schon  eine 
betont  rhythmische  oder  sonst  irgendwie  ak- 
zentuierte Hängung  bringt  einen  Mißklang: 
falsche  Liebedienerei  am  untauglichen  Objekt. 
Ungestörte  Ruhe  brauchen  diese  Werke,  dann 
entfalten  sie  königlichen  Reichtum.  Sie  fordern 
gleichsam  die  kühle  Neutralität  des  Sammel- 
raumes. Gutes  Licht,  passender  Hintergrund, 
verträgliche  Nachbarn  und  Platz;  das  sind  ihre 
Lebensbedingungen.  Alle  anderen  Hilfen  ver- 
schmähen sie.  Handelt  es  sich  deshalb  um  ein 
bewohntes  Zimmer,  so  muß  sich  dieses  seiner 
ganzen  Anlage  nach  unterordnen,  ein  erweiter- 
ter und  dabei  doch  bescheiden  zurücktretender 
Rahmen  sein.  Ähnlich  dominiert  in  einem  an- 
gemessenen Musikraum  das  Instrument,  und 
jegliches  ist  eingestellt  auf  den  möglichsten 
Genuß  an  Tonwerken,  der  nicht  abgelenkt  oder 
durchkreuzt,  sondern  gesteigert  werden  soll. 


Selbst  ein  Versuch,  lyrische  Stimmungen  im- 
pressionistisch zu  gestalten,  ist  bereits  von 
diesem  Standpunkt  aus:  Verwässerung,  Auf- 
lockerung; Empfindsamkeit  neben  ergriffen 
schweigendem  oder  feierlich  rollendem  Pathos. 
Wo  gar  unternommen  wurde,  die  Farben  „ge- 
schmackvoll" zu  arrangieren,  da  war  eigentlich 
schon  der  Weg  des  Impressionismus  verlassen. 
Nicht  daß  diese  Wege  nun  schlechter  sind ;  eine 
Unterhaltung  darüber  wäre  Unsinn :  aber  anders 
sind  sie,  grundverschieden.  Und  darüber  muß 
man  sich  klar  sein.  Zugleich  vollzog  sich  aber 
hiermit  bereits  eine  Annäherung  an  das  Deko- 
rative. Der  zärtlichere  Hauch  des  Lyrischen 
paßte  schon  besser  in  die  weiche  Luft  bewohn- 
ter Räume ;  er  durchkältete  sie  nicht  und  wühlte 
sie  auch  nicht  auf.  Wo  „gepflegte"  oder  „ele- 
gante" Kultur  zu  gestalten  begann,  schlössen 
sich  leicht  enge  Bande  zur  dekorativen  Bestim- 
mung. Die  Note  war  angeschlagen,  die  gleich- 
falls im  vornehmen  Heim  erklang.  Nur  ein 
Schritt  weiter:  und  die  Themenwahl  konnte  in 
Rücksicht  auf  die  Schmuckwirkung  getroffen 
werden.  Es  entstanden  die  Bilder,  die  nun 
wieder  im  „Museum"  verloren  sind,  für  die  der 
Sammler  keiner  eigenen  Räume  bedarf,  son- 
dern die  sich  erst  im  wohnlichen  Gemach  wohl 
fühlen,  in  dieser  Atmosphäre,  auf  die  sie  abge- 
stimmt sind.  So  münden  Seitenwege  des  Im- 
pressionismus ins  Dekorative ,  während  er  an 
sich  diesen  Prinzipien  fernsteht.  Er  will  das 
unerschöpfliche  Leben  in  der  quellenden  Ganz- 
heit des  Seins,  wie  es  sich  dem  empfindlichen 
Auge  offenbart,  aber  nicht  Schmuck,  Schönheit, 
Einordnung  in  architektonische  Rahmung. 

Von  ganz  anderen  Grundlagen  her  kam  der 
Expressionismus,  wenn  man  sich  dieses  wenig 
glücklichen  Schlagwortes  bedienen  darf:  straffe 
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Komposition,  architektonischer  Aufbau,  Be- 
tonung des  Wesenhaften  unter  Ausschaltung 
alles  nur  Mit-Bestimmenden  usw.  Das  sind 
Züge,  die  zur  Monumentalität  aufzugipfeln  ver- 
mögen, die  aber  auch  leicht  im  Dekorativen 
sich  ausleben  oder  gar  im  Kunstgewerblich- 
Plakathaften.  Die  straffe  Komposition  wandelt 
sich  in  die  konventionelle  Formel,  der  architek- 
tonische Aufbau  in  das  dekorative  Gerüst,  und 
die  Betonung  des  Wesenhaften  in  jene  Flächig- 
keit oder  Umrißzeichnung,  welche  die  schmük- 
kende  Kunst  braucht. 

Ich  will  damit  gewiß  nicht  den  Expressionismus 
herabdrücken  zu  einer  Kunstweise  zweiten 
Ranges.  Denn  seine  genialen  Vertreter  erobern 
sicherlich  den  Weg  ins  Monumentale  und  jenen 
zum  reinen  Bild,  das  in  sich  webt  und  atmet. 
Aber  die  Menge  der  auf  diesen  Bahnen  Stre- 
benden und  Ringenden  wird  keineswegs  be- 
leidigt, wenn  man  sie  dem  Begriff  einer  erwei- 
terten dekorativenKunsteinreiht.  Jasiegewinnt 
in  dem  Maße,  als  sie  sich  selbst  bewußt  in  diesen 
Zusammenhang  einstellt.  Denn  jene  „Dekora- 
tionen" braucht  unser  soziales  und  kulturelles 
Leben.  An  seiner  Formung  und  Prägung  arbeitet 
jeder,  der  diese  Aufgaben  übernimmt. 

Was  stört  und  verwirrt,  ist  die  unklare  meta- 
physisch-transzendentale Tunke,  die  so  modern 
ist,  daß  sie  über  alles  ausgeschüttet  wird.  Aber 
damit  wird  jede  Schmackhaftigkeit  verdorben, 
und  es  bleiben  einige  fade  Abstraktionen.  Gewiß 
ist  fast  alles  unser  Tun  mehr  oder  minder  Zeichen 
unserer  Lebens-  und  Weltanschauung:  die  Art, 
wie  wir  gehen  und  speisen,  die  Weise  unserer 
Geselligkeit,  die  Zeiteinteilung  unseres  Daseins, 


unsere  Kleidung  usw.  Aber  das  geschieht  doch 
nicht  alles  im  Hinblick  darauf,  unsere  letzten 
Überzeugungen  anschaulich  auszuprägen.  Nur 
mittelbar  und  nicht  immer  eindeutig  können 
sie  aus  den  verschiedenen  Gegebenheiten  ent- 
ziffert werden.  Der  Hmtergrund,  von  dem  sich 
die  Fülle  der  Erscheinungen  abhebt,  darf  nicht 
in  diese  selbst  hineingerissen  werden,  ohne  alles 
perspektivisch  zu  verzerren.  Die  prallen  hol- 
ländischen Stilleben  waren  zweifellos  ein  glän- 
zendes Zeichen  einer  bestimmten  Lebensform, 
aber  darum  doch  nicht  „metaphysische"  Kunst, 
sondern  Kunst,  abgestellt  auf  ganz  bestimmte 
Forderungen  und  diesen  in  glänzender  Technik 
Genüge  leistend.  Und  diese  Technik  ist  nichts 
Äußerliches,  das  zu  irgendeiner  InnerUchkeit  als 
Handwerkszeug  sich  hinzugesellt,  sondern  sie 
ist  der  künstlerische  Charakter  und  Ernst.  Wir 
verkennen  die  Werke,  wenn  wir  Metaphysik 
in  sie  hineindeuten,  und  der  Künstler,  der  sich 
mit  jenen  Sachverhalten  herumschlägt,  ver- 
schleudert sein  Handwerk.  Denn  entweder 
belastet  er  sich  mit  Aufgaben ,  denen  er  nicht 
gewachsen  ist,  oder  er  überbietet  sich  in  Tiefsinn 
und  vergewaltigt  sich  und  seine  Arbeit.  Religiöse 
Kunst  kann  man  so  wenig  fordern  wie  patrio- 
tische. Sind  diese  Grundstimmungen  da,  so 
gewinnen  sie  auch  ihre  Erfüllung.  Alles  andere 
führt  nur  zu  Krampf  und  Äußerlichkeit.  Der 
tief  Gläubige  ist  gewiß  willkommen.  Aber  eine 
allgemeine  metaphysische  Kunst  in  unseren 
Tagen  ist  ein  Unding!  Denn  ihr  entspricht  kein 
Bedürfnis.  Wir  verlangen  gar  nicht  unsere  Reli- 
giosität überall  drastisch  in  Bildern  ausgedrückt, 
was  doch  nur  Oberfläche  wäre.  Und  schließlich: 
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der  metaphysische  Gehält  kommt  von  selbst 
wie  eine  Gnade  in  das  große  Kunstwerk. 

Die  überwiegende  Mehrzahl  unserer  expres- 
sionistischen Künstler  würde  bloß  gewinnen, 
wenn  sie  die  grenzenlose  Weite  metaphysischer 
Verstiegenheit  verließe,  mit  der  sie  sich  wie 
mit  einer  Toga  drapiert.  Was  nottut  ist  die 
klare  Besinnung  auf  dekorative  Anforderungen. 
Wo  ihrZwang  wohltuend  sich  Geltung  verschafft, 
da  liegen  auch  bereits  Erfolge  vor,  die  selbst 
Gegner  dieser  Richtung  dankbar  anerkennen: 
im  schmückenden  Wandbild,  im  Glasgemälde, 
im  Buchschmuck,  in  der  Stickerei  usw.  Was 
häufig  als  letzte  Weltweisheit  des  Kubismus 
gepriesen  wird,  ist  doch  nur  eine  geschmackvoll 
raffinierte  Tapete,  die  —  in  die  Mauer  ein- 
gelassen —  den  zauberischen  Reiz  auslöst  einer 
leise  dämmernden  Welt,  die  fast  verhaucht  im 
rhythmischen  Spiel  der  Farben  und  Flächen. 
Und  was  im  Futurismus  gellt,  mag  bisweilen 
seinen  angemessenen  Platz  finden  an  der  Wand 
eines  Vergnügungslokals  im  Wirbel  von  Farben, 
in  den  bunten  Fetzen  einer  rasenden  Welt,  oder 


in  einer  Bahnhofshalle,  durch  welche  die  Hast 
des  Tages  drängt.  Damit  ist  gewiß  nicht  die 
Anregungskraft  des  Futurismus  oder  Kubismus 
erschöpft;  aber  unleugbar  sind  ihre  dekorativen 
Tendenzen,  die  —  frei  entfaltet  —  prächtig  sich 
auswirken  könnten,  während  sie  meist  stranden 
durch  Übergewicht  an  ungesundem  „Gehalt", 
manchmal  in  fast  grotesker  Weise.  Und  was 
übrigbleibt,  ist  oft :  ein  halb  erstickter,  gelähmter 
dekorativer  Effekt.  Ich  sage  nicht:  das  ist  immer 
so;  aber  immerhin  handelt  es  sich  heute  bereits 
um  einen  Typus.  Und  Schuld  trägt  jene  Groß- 
mannssucht, welche  die  engen  Erfolge  ver- 
schmäht, um  dem  Unmöglichen  nachzujagen. 
Goethe  sagt  zwar:  „Ich  liebe  den,  der  Unmög- 
liches begehrt".  Aber  das  „über  die  Kraft"  in 
der  Kunst  ist  immer  ein  Versagen,  quälende 
Halbheit.  Noch  einmal:  freie,  freieste  Bahn 
dem  Genie  I  Aber  gibt  es  denn  hunderte  Genies? 
Und  brauchen  wir  nicht  die  soliden  Talente? 
Unsere  Wohnungen  und  öffentlichen  Gebäude 
rufen  nach  guten  Bildern,  nicht  nach  Metaphysik, 
nach  gemalten  Welträtseln  und  nach  Entzifferung 
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letzter  Geheimnis- 
se. —  Unendlicher 
Platz  ist  für  deko- 
rative Kunst.  Der 
Impressionismus 
konnte  ihn  nicht 
ausfüllen;  der  Ex- 
pressionismus kann 
dies,  wenn  er  will. 
Dann  kommt  auch 
von  selbst  der  Stil: 
Verankerung  im 
Leben  der  Gegen- 
wart ,  Sicherheit 
der  Form,  gleiche 
Melodie  in  unend- 
Uchen  Verschling- 
ungen. —  Auch  im 
Barockschlummer- 
ten Kräfte  der  Mo- 
numentalität ,  die 
kühn  von  seinen 
genialenVertretern 
gehoben  und  aus- 
gewertet werden. 
Aber  die  strotzen- 
de Fülle  der  Barockkunst,  die  zumal  in  katho- 
lischen Ländern  überwältigend  uns  entgegen- 
tritt, ist  nichts  anderes  als  großartige  Dekora- 
tion mit  verblüffendem  Geschick  für  Wirkung, 
mit  instinktiver  Kühnheit  innerhalb  der  Formel- 
gebundenheit. Architektur,  Plastik  und  Malerei 
wandeln  in  unendlichen,  stets  neu  erklingenden 
Variationen  die  Themen  ab ,  welchedie  Zeit  stellt. 
Bisweilen  scheint  es,  als  ob  der  Expressionis- 
mus dieses  will;  bisweilen  wieder,  als  ob  er 
eine  religiöse  Höhen-  oder  Tiefenkunst  für  kleine 
erlesene  Kreise  sein  möchte.  Aber  das  sind 
schließlichnurscheinbare Widersprüche.  Gerade 
auf  dem  breitesten  Boden  der  Volkstümlichkeit 
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undLebensverwur- 
zelungkönnen  Wer- 
ke aufblühen  und 
ausreifen:  voll  edel- 
ster Sonderart.  Es 

ist  aussichtslos 
Künstlern  zuzure- 
den ;  sie  werden 
schließlich  immer 
das  tun,  was  sie  zu 
müssen  wähnen. 
Aber  es  ist  wohl 
erlaubt,  immer  und 
immer  wieder  da- 
rauf hinzuweisen, 
daß  es  sich  nicht  da- 
rum handeln  kann, 
die  ganze  Schar 
von  Talenten  gerin- 
geren Grades  zu 
überstiegen  en  Ver- 
suchen aufzupeit- 
schen,derenMißlin- 
gen  keinem  frommt . 
Und  jedenfalls  darf 
auch  der  Kunst- 
schriftsteller als  Zuschauer  nicht  Purzelbäume 
verlangen,  bei  denen  sich  der  Turner  über- 
schlägt und  verwundet.  In  aller  Bescheiden- 
heit sei  gesagt:  ein  weites,  dankbares  Feld 
dekorativer  Kunst  liegt  offen.  Kommet  und 
schmücket  unser  Leben I  Wir  hungern  darnach! 
Und  wenn  Ihr  naht,  so  ist  dies  keine  Erniedrigung, 
keine  Selbstverleugnung ,  sondern  Leistung 
dessen,  was  die  Künstler  aller  Zeiten  taten, 
ohne  dadurch  zu  verUeren.  Und  wenn  Ihr  dann 
höher  fliegen  könnt ;  wer  will  es  Euch  verwehren  ? 
Oder  ganz  deutlich  gesprochen:  Der  Expres- 
sionismus kann  seinem  Wesen  nach  durchaus 
die  dekorativen  Bedürfnisse  befriedigen,   die 
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Heim  und  Rathaus,  Kirche  und  Festsaal,  Schloß 
und  Arbeiterwohnung  haben.  Er  muß  nur 
wollen.  Dann  erwerben  wir  den  Stil.  Aber 
zuerst  müssen  von  den  meisten  die  metaphy- 
sischen Aspirationen  verabschiedet  werden. 
Besser  als  krampfhafte  Monumentalität,  besser 
als  die  gewaltsame  Sucht  nach  dem  reinen  Bildnis 
ist  die  gelungene  Dekoration.  Gewiß  ist  das 
Höchste:  selbstherrliche  Kunst,  durch  keine 
Rücksicht  gebunden,  sich  selbst  genug.  Wir 
wandeln  nicht  immer  auf  Felsengipfeln.  Und 
nur  der  geübte  Bergsteiger  kann  dies  ohne  Gefahr. 
Die  anderen  straucheln  und  stürzen.  Gibt  es 
denn  aber  nicht  die  schmiegsameren  Reize  des 


Mittelgebirges?  Und  sind  diese  Wanderungen 
so  wenig  lohnend  und  verächtlich?  Das  Groß- 
artige des  Expressionismus  scheint  mir,  daß 
seine  Grundlagen  tragfähig  genug  sind,  Volks- 
kunst jeglicher  Art  zu  gebären.  Und  dieses  Ka- 
pital verschleudern  so  viele,  weil  ihnen  die 
Taube  am  Dach  lieber  ist,  als  der  Sperling 
in  der  Hand.  Es  handelt  sich  hier  um  eine  der 
wichtigsten  Zukunftsfragen  der  Kunst;  die  Ant- 
wort muß  sie  selbst  erteilen.  Von  ihr  hängt 
das  Schicksal  des  Expressionismus  ab.  Denn 
entweder  bleibt  er  eine  Künstlerbewegung,  oder 
er  verwurzelt  sich  zu  einem  allgemeinen  Stil. 
Aber  dieser  Weg  führt  nur  durch  das  Dekorative. 
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Ebensosehr  wie  den  in  Tradition  und  Kon- 
vention, im  Naturalismus  und  dem  ihm  so 
nahe  verwandten  Impressionismus  groß  gewor- 
denen Künstlern,  gilt  diese  Mahnung  heute  auch 
den  Jüngern  des  sogenannten  Expressionismus, 
ja  diesen  sogar  in  ganz  besonderem  Maße. 

Damit  soll  durchaus  nicht  gesagt  sein,  daß 
der  Fehler  hier  am  System  Uege,  im  Gegenteil ; 
denn  mit  den  Ausdrucksmitteln  dieser  neuen, 
mit  Expressionismus  bezeichneten  Kunstrich- 
tung lassen  sich  wundervolle  Wirkungen  er- 
zielen, vorausgesetzt,  daß  diese  Ausdrucks- 
mittel von  zielsicher  geführten  Künstlerhänden 
gemeistert  werden. 

Der  von  vielen  selbst  unserer  begabtesten 
Künstler  immer  wieder  von  neuem  gemachte 
Fehler  liegt  vielmehr  darin,  daß  sie  sich  über 
das  mit  künstlerischen  Mitteln  Erreichbare  oder 
überhaupt  nur  Erstrebenswerte  nicht  völlig  im 
kicu-en  sind.  Daß  sie  ferner  auch  da,  wo  an  das 
technische  Können  keine  unmöglichen,  über- 
spannten Forderungen  gestellt  werden,  wo  die 
Ausdrucksmittel  sich  dem  künstlerisch  Mög- 
lichen anpassen,  in  der  Wahl  der  Ausdrucks- 
formen sehr  einseitig  sind  und  in  eine  durch 
nichts  gerechtfertigte  Starrheit  der  künstleri- 
schen Form  verfallen.  Daß  so  viele  ernst  zu 
nehmende  Künstler  in  völliger  Verkennung  der 
letzten  Ziele  allen  künstlerischen  Schaffens  über 
dem  Wie?  das  Wozu?  ganz  vergessen  und  fast 
alle  Energie  in  technischen  Problemen  ver- 
puffen, in  formalen  Experimenten,  die  zudem 
oft  gänzlich  unfruchtbar  sind,  ist  eine  betrü- 
bende Tatsache. 

Hat  dann  irgend  einer  glücklich  ein  vermeint- 
lich neues  System,  ein  neues  Schema  der  Aus- 
drucksweise entdeckt,  dann  kommen  gleich  so 
und  so  viele  Dutzende  von  Mitläufern  und 
Nachäffern,  manchmal  auch  Schüler  genannt, 
die  dann  in  unheimlicher  Geschäftigkeit  über  das 
neu  erfundene  System  herfallen  und  bestenfalls 
mit  einer  eigenen,  persönlichen  Note,  im  großen 
und  ganzen  aber  doch  in  sklavischer  Abhängig- 
keit sich  weiter  in  diese  Schematisierung  der 
Kunst  verrennen.  So  geht  dann  dieser  circulus 
vitiosus  dauernd  weiter,  beginnt  immer  wieder 


von  neuem  und  zieht  sich  wie  ein  roter  Faden 
durch  unser  ganzes  modernes  Kunstleben  und 
Kunstschatffen  hindurch.  Das  gibt  dann  diese 
unselige,  geist-  und  gehaltlose  Rezeptmalerei, 
die  man  nicht  treffender  kennzeichnen  kann  als 
mit  den  (von  dem  Betreffenden  allerdings  bitter 
ernst  gemeinten)  Worten  eines  schwäbischen 
Malprofessors;  „Jedes  Bätzle  hat  seinPlätzle". 

Das  gibt  dann  diese  „Kunst",  die  an  unseren 
hohen  Schulen  so  emsig  gelehrt  und  leider  auch 
„gelernt"  wird  und  die  doch  weiter  gar  nichts 
ist  als  ein  armseliges  Schema,  das  man  mit 
einigem  Talent  und  mit  etwas  Fleiß  handwerk- 
lich erlernen  kann.  Die  Frucht  davon  ist  die 
große  Öde,  die  unendliche  innere  Leere,  die  uns 
dann  aus  den  Massenaufgeboten  von  Bildern  ent- 
gegenstarrt, die  man  in  München,  Berlin,  Düssel- 
dorf oder  sonstwo  gelegentlich  zusammenträgt. 

Besitzt  man  im  Besuch  dieser  Ausstellungen 
einige  Übung,  so  hat  man  dann  auf  Schritt  und 
Tritt  immer  wieder  den  Eindruck:  aha,  — 
Schema  X,  —  Rezept  Y,  —  Schule  Z  —  und 
so  weiter.  Daß  diese  unerfreulichen  Eindrücke 
sich  in  den  Sälen  für  expressionistische  Kunst 
unwillkürlich  steigern,  ist  eine  bittere  Wahr- 
nehmung. Während  nämlich  bei  den  natura- 
listisch einzuschätzenden  Kunstwerken  die  Na- 
tur selbst  immer  eine  gewisse  Normallinie  für 
die  Bewertung  bildet  und  ein  (wenn  auch  nicht 
immer  richtiges)  Urteil  des  Laien  dadurch  viel 
eher  herbeizuführen  ist,  hört  beim  Expressio- 
nismus für  den  Laien  sofort  jeder  Maßstab  für 
Gut  und  Böse  auf  und  ist  der  expressionistische 
Künstler  somit  dem  Laienbeschauer  gegenüber 
von  vorneherein  im  Nachteil. 

Aber  auch  der  eingeweihte  Beschauer  kann 
sich  beim  Durchwandern  dieser  Säle  des  Ein- 
drucks häufig  nicht  erwehren,  daß  hier  viel  zu 
viel  Gewolltes  und  viel  zu  wenig  Gekonntes 
beieinander  ist;  daß  hinter  diesen  „ornamen- 
talisierten"  und  „stilisierten"  Figuren,  die  oft 
wie  geometrische  Schülerkonstruktionen  an- 
muten, manchmal  ein  gar  bedenklicher  Mangel 
an  künstlerischem  Gefühl,  an  malerischem  Emp- 
finden sich  verbirgt.  „Man  merkt  die  Absicht  und 
man  wird  verstimmt",  das  ist  der  Vorwurf,  den 


Los  vom  Schema .' 


man  so  vielen  dieser  konstruierten  Kunstwerke 
mit  dem  besten  Willen  nicht  ersparen  kann. 

Kunst  ist  nun  einmal  weit  mehr  eine  Sache 
dfs  Gefühls  als  des  Verstands;  setzt  mehr 
noch  als  technisches  Können  die  Fähigkeit 
voraus,  sich  in  einen  Vorwurf  künstlerisch  ein- 
zufühlen und  mehr  von  innen  heraus  als  nur 
rein  äußerlich  die  Materie  zu  beherrschen. 

Es  scheint  fast,  daß  gerade  der  Künstler 
germanischer  Rasse  mit  sei- 
nem Hang  ins  Allzugründ- 
liche besonders  gern  diesem 
künstlerischen  Theoretisie- 
ren  zuneigt  und  dadurch  oft 
ins  Unkünstlerische  sich  ver- 
liert. Der  Romane  ist  auch 
als  Künstler  leichtblütiger 
und  leichtbeschwingter,  ge- 
rät ebendadurch  allerdings 
auch  eher  ins  Oberflächliche, 
rein  Äußerliche,  aber  er  hat 
die  glatte,  gefällige  Form, 
das  leichte  Spielen  mit  der 
Materie  und  —  die  große 
Geste,  und  das  ist  doch  in  der  Kunst  schon  sehr 
viel.  Mit  der  größeren  Vertiefung  des  Gemüts, 
die  dem  Deutschen  nachgesagt  wird ,  ist  allzuoft 
eine  übertriebene  Sachlichkeit  und  Gegenständ- 
lichkeit verbunden,  die  gerade  für  die  neuere 
Kunst  weniger  von  Vorteil  ist. 

„Wenn  ihr's  nicht  fühlt,  ihr  werdet's  nie  er- 
jagen", so  möchte  man  immer  wieder  denen 
zurufen,  die  ihre  ganze  Aufgabe  in  technischen 


Formproblemen  zu  sehen  scheinen  und  die 
dabei  gar  häufig  in  gekünstelter,  unselbständiger 
Weise  an  der  Hand  von  Paragraphen  und  Re- 
zepten Kunst  zu  schaffen  bemüht  sind. 

Ganz  große  Kunst  ist  immer  zeitlos, 
ist  aller  falschen  Schematisierung,  aller 
schönen  Rezepte  bar,  ist  frei  erfühlt  und 
steht,  aus  innerer  Überzeugungskraft 
in  sich  selbst  gefestigt,  über  Zeit  und 
Mode  weit  erhaben.  — 
Diese  Eigenschaften  vermißt 
man  aber  eben  immer  noch 
bei  vielen  unserer  neueren 
Kunstwerke ,  wenn  auch 
nicht  verkannt  werden  darf, 
daß  die  Zahl  derer,  die  auch 
diese  Forderungen  erfüllen, 
schon  sehr  groß  und  stetig 
im  Wachsen  begriffen  ist. 

.      Ä  . 

(eder  soll  sich  seinen  Stil  selbst 
schaffen,  dann  wird  sich  jeder 
originell  dusdrüdien,  so  wie  es 
seiner  Natur  und  seinem  vorge- 
stellten  Gedanken   angemessen 
ist.     Ich   kann  und  soll   nur   m  i  ch   geben  und  nicht 

einen  andern Ludwig  richter. 

Ä 

Einzelne  waren  zu  allen  Zeiten,  auch  unter  den 
Athenern  im  kunstsinnigsten  Gemeinwesen,  die 
Förderer  der  Kunst.  Ob  die  Allgemeinheit  in  ihrem 
vielstimmigen  Chor  ein  fördernder  Auftraggeber  sein 
wird,  soll  die  Zukunft  erweisen.  Nur  darf  diese 
nicht  zu  fern  liegen,  damit  nicht  die  Lethargie  der 
Kunst  zum  ewigen  Schlafe  werde.  Robert  corweoh, 


I.  L.  GAMPP.    »BUCHSCHMÜCK-ZEICHNDNGEN« 


FARBIGE 
FEDER- 
ZEICHNUNG. 


HANS  THOMA  ÜBER  JOSUA  L.  GAMPP. 


Er  kam  vor  einigen  Jahren  zu  mir  und  zeigte 
mir  ein  handgeschriebenes  Märchenbüch- 
lein mit  leicht  hingezeichneten  Umrandungen 
und  einfach  aber  gar  schön  kolorierten  Bildchen 
geschmückt.  Das  Büchlein  hatte  einen  großen 
Reiz  für  mich,  ich  freute  mich  sehr,  so  daß  ich 
es  schier  ungern  aus  den  Händen  gab.  Ich 
meinte  das  Büchlein  müßte  ganz,  so  wie  es  ist, 
in  Faksimile  vervielfältigt  werden  und  da  es 
mir  so  eine  kritiklose  Freude  gemacht  hat, 
dachte  ich  das  Büchlein  in  seiner  Schönheit 
müßte  wohl  auch  noch  anderen  harmlosen 
Seelen  den  ähnlichen  Genuß  bieten  —  ich  hätte 
ihnen  denselben  wirklich  gegönnt. 

Es  ist  nun  aber  gar  schwer ,  über  solche 
gleichsam  absichtslose  Kunst  etwas  zu  sagen, 
sie  paßt  so  gar  nicht  in  die  Formeln  hinein, 
welche  unsere  jetzige  Kunstkritik  handhabt. — 


Was  soll  ich  da  sagen ,  der  ich  doch  gar  kein 
Kritiker  bin,  sondern  nur  Genußmensch,  der 
sich  auf  den  vielfach  verachteten  Standpunkt 
stellen  muß,  Kunstwerke  danach  zu  beurteilen, 
wie  sie  ihm  gefallen,  wie  er  sie  genießen  kann, 
und  dazu  gehören  oft  Sachen,  von  denen  man 
sagt:    „Sie  sind  unter  aller  Kritik". 

Die  Bildchen  von  Gampp  kann  man  nicht 
impressionistisch,  nicht  expressionistisch  nennen 
—  sie  sind  nicht  akademisch  —  man  kann  kein 
Kunstprinzip  an  ihnen  vordemonstrieren  —  sie 
sind  wie  Blumen,  die  an  ausgetretenen  Wegen 
wachsen,  sie  sind  aus  einem  fröhlich-friedlichen 
deutschen  Künstlergemüt  gewachsen  —  und  so 
können  sie  gewiß  vielen  eine  stille  Freude  be- 
reiten. Die  auf  Seite  320  —  327  gezeigten  Ar- 
beiten geben  einen  guten  Begriff  vom  Wesen 
dieses  erfindungsreichen  jungen  Künstlers.  — 


JOSUA' I..  GAMPP. 
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J.  \V.  SCHÜLEIN— MÜNCHEN. 


»  H  INTERGLASMALEREI « 


HINTERGLASMALEREIEN  VON  J.  VV.  SCHÜLEIN. 


Mit  dem  Zweck  auf  das  als  Vorläufer  mo- 
dern expressionistischer  Kunst  zu  erken- 
nende Bildwesen  der  Bauernmalerei  hinzu- 
weisen, veranstaltete  vorigen  Winter  der  Miin- 
chener  Kunstsalon  „Das  Reich"  eine  umfang- 
reiche, alle  Spielarten  vertretende  Ausstellung 
von  Hinterglasbildern.  Den  Antrieb  zu  dieser 
Darbietung  dürfte  das  im  Münchener  Delphin- 
Verlag  kurz  vorher  erschienene  Buch  Max  Pi- 
cards  über  „Expressionistische  Bauernmalerei" 
erteilt  haben,  in  dem  sich  der  Verfasser  recht 
skeptisch  mit  dem  modernen  Expressionismus 
in  der  Malerei  auseinandersetzt,  dafür  aber 
sehr  überzeugend  Wertung  der  aus  dem  pri- 
mären expressiven  Erlebnis  „Gott"  gestalteten 
bäurisch  primitiven  Glasbilder  zu  motivieren 
versucht.  Dabei  ist  nur  festzustellen,  daß  sich 
schon  lange  vor  dem  Erscheinen  des  Picard- 
schen  Buches  die  Münchener  Maler  und  zwar 
gerade  die  Führer  einer  nach  neuer  vergeistig- 
ter Bildform  ringenden  Künstler  wie  Kandinski 
und  Franz  Marc  das  Anziehende  im  bäurischen 
Glasbild  für  sich  entdeckt  haben,  diese  auf 
Münchener  Trödelmärkten  billig  zu  erwerben- 
den Heiligen  und  Legendenbildchen  sammelten 


und  in  eigenen  Arbeiten  eine  eigene  Technik 
auf  das  Glasbild  zu  übertragen  verstanden. 
Die  Bauernmalerei  wurde  den  Jungen  ein  An- 
reger etwa  wie  die  Negerplastik.  —  Bei  den 
angestrengten  Versuchen  auf  Glas  zu  malen 
reizte  das  neue  Material  zu  neuen  Wirkungs- 
möglichkeiten. 

Mit  besonderem  Glück  hat  sich  neuerdings 
der  Landschafter  Juhus  W.  Schülein  auf  dem 
Gebiet  betätigt.  Er  ist  der  Erste  unter  den 
Modernen,  der  mit  einer  großen  Serie  von 
33  Glasbildern  (bei  Georg  Caspari  ausgeslelll) 
hervortrat.  Schülein,  der  in  seiner  Formen- 
sprache als  Landschafter  vom  Impressionismus 
herkommt,  hat  sich  in  organischer  Fortentwick- 
lung seit  kürzerer  Zeit  die  Lösung  religiöser  Mo- 
tive zur  Aufgabe  gestellt.  Für  die  Hinterglas- 
malerei bevorzugt  er  kleine  oft  winzige  Formate, 
und  erreicht  nicht  nur  bei  den  im  Ausdruck  nach 
Verinnerlichung  hinzielenden  Legenden  und 
Passionsszenen,  sondern  auch  mit  der  Über- 
tragung der  Landschaft  auf  Glas  eine  erhöh- 
te Wirkung  und  Festigkeit  im  Farbenkomplex. 
Er  meidet  Anleihen  bei  der  Bauernmalerei,  ver- 
bleibt bei  seinem  farbig  komplizierten  Land- 
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Hmterglasmalereien  vonj.  W.  Sckülein. 


J.  W.  SCHULEIN— MÜNCHEN. 


Schaftsstil  —  angepaßt  dem  neuen  Material  und 
die  Technik  völliger  Primamalerei  bezwingend. 
Glasbilder  müssen  ohne  Korrektur  prima  gemalt 
werden.  Die  Farbe  wirkt  emailartiger,  stärker 
nicht  nur  im  Dekorativen,  was  nicht  bezweckt 
wird,  sondern  stärker  im  expressiven  Sinne. 
Diese  kleinformatigen  Bildchen  gehören  im  sub- 
jektiven Erlebnis  zum  Anziehendsten  und  Geist- 
reichsten was  der  Maler  geschaffen  hat.  a.  mayer. 

Ä 

MAX  PICARD.  „Expressionistische Bauern- 
malerei" (Delphinverlag,  München).  Das 
Bewußtsein,  daß  eine  neue  Anschauung  —  daß 
der  Expressionismus  —  modern  sei,  dient  nur 
für  eine  sehr  kurze  Zeitspanne  zu  seiner  Emp- 
fehlung. Denn  wenn  der  Expressionismus  nicht 
einer  Modeslrömung  gleich  ebenso  schnell,  wie 
er  aufgetreten,  durch  wieder  anderes  ersetzt 
werden  will,  dann  muß  er  seine  überzeitliche 
Bedeutung  erweisen.  Um  zeitlich  fortschreitend 
Gellung  zu  behalten  muß  er  rückwärtig  solche 
schon  besessen  haben.  Kein  Wunder  also,  daß 
man  seine  Bewährung  in  früheren  Zeiten  sucht. 
Und  man  findet  sie  da,  wo  seelische  Haltung 
verwandter  Art  die  Menschen  zur  Abstraktion, 


.  IKKGL.VbMALEREIc 


zur  Einstellungauf  das  Wesentliche  befähigte.  Wo 
nicht  die  ästhetische  Absicht  ein  Können,  son- 
dern die  naive  Frömmigkeit  ein  inneres  Müssen 
bedingte.  In  der  Bauernmalerei  liegt  das  regu- 
lative Prinzip  nicht  in  Formalen,  vielmehr  im 
Seelischen.  Und  nie  erscheint  das  Geistige  so 
mächtig,  alles  Äußere  überwältigend,  als  wenn 
das  Gefäß  dafür  schwach  und  unscheinbar  ist. 
Auf  den  Wegen  Franz  Marc's  fand  Picard 
den  Zusammenhang  unseres  Hoffens  mit  jener 
Bauernkunst  gläubigen  Schauens.  Und  so  ist 
denn  sein  anregendes  Buch  willkommen  einer 
Zeit,  für  die  Stückgold  durch  Meditation  den 
seelischen  Kern  zu  offenbaren  sucht,  und  die 
auch  wieder  die  Einstellung  für  die  Schlicht- 
heit der  Bauernmalerei  gewinnt m  -w. 

Ä 

Daj  Streben  nach  dem  Typus  im  Kunitgewerbe 
ist  des  Schweißes  der  Besten  wert.  Das  Finden 
würde  den  Tod  der  Kunst  im  Gewerbe  bedeuten  ; 
denn  der  reine  Typus  wird  immer  reine  Konstruk- 
tionsform sein.  Diesem  Gerippe  muß  sich  erst  als 
blühendes  pleisdi  die  Sdimudcform  anfügen  —  ob 
reidier  oder  armer  bestimmt  das  Stilgefühl  einer 
Zeit.  Die  Sdimuckform  erst  erweist  die  künstlerische 
Reife  der  Zeit kobert  corwegh. 


LEOPOLD  FLEISCHHACKER— DUSSELDORF. 


DEKORATIVE  KINDER-GRUPPE  >TANZ€ 


LILY  HILDEBRANDT;  „Klein  Rainers  Welt- 
^  reise"  (München,  Georg  W.  Dietrich).  Ein 
reizendes  Bilderbuch  für  ganz  kleine  Kinder, 
eines  der  besten,  das  überhaupt  existiert.  — 
Scherenschnitte  aus  buntem  Papier,  die  in 
psychologisch  überaus  glücklichem  Anschluß  an 
den  Vorstellungskreis  des  Kindes  künstlerisch 
interessante,  einprägsame  Bilder  bieten,  von 
schlichten,  ebenfalls  leicht  merkbaren  Kinder- 
reimen begleitet,  —  eine  Weihnachtsgabe  für 
1918,  die  gewiß  vielen  Familien  sehr  willkom- 
men war,  aber  auch  in  der  Folgezeit  —  von 
Aktualität  unabhängig  —  nicht  bald  durch  ir- 
gend etwas  besseres  dieser  Art  verdrängt  wer- 
den dürfte.  —  In  einer  Zeit,  die  selbst  dem  Er- 
wachsenen das  Reisen  so  überaus  erschwert, 
eilt  das  Kind  auf  den  Flügeln  der  Phantasie 
nach  wie  vor  über  weite  Länder  und  Meere, 
läßt  sich  vom  Storch  nach  Süden  führen,  be- 
gegnet dem  Walfisch  im  großen  Wasser,  dem 
Eisbären  am  Nordpol,  dem  Affen  bei  den  Pyra- 
miden, dem  Elefanten  und  Papagei,  kurz  allen 
Wundern,  die  seinerVorstellungswelt  zuerst  auf- 
fallen, ohne  aber  die  nächste  belebte  wie  unbe- 
lebte Umwelt,  Schaukelpferd,  Gänse,  Schweine 
oder  Mäuse  zu  vermissen.    Alles  wird  von  der 


gemütlich-humoristischen  Seite  angepackt,  denn 
das  Kind  darf  weder  geängstigt  noch  mit  über- 
flüssigem Hirnbeiast  vollgestopft,  sondern  nur 
angenehm  angeregt  werden.  Dies  ist  Frau  Lily 
Hildebrandt,  einer  Hölzel-Schülerin,  ganz  vor- 
züglich gelungen,  ebenso  ihrem  Gatten  die  Verse 
—  wie  wir  verraten  zu  dürfen  glauben.  Das 
Geheimnis  des  Erfolges  ruht  hauptsächlich  da- 
rin, daß  dieses  Künstler-Ehepaar  nicht  nur  seine 
Aufgabe  ästhetisch  beherrscht,  sondern  als  die 
Eltern  eines  leibhaftigen  kleinen  Rainer  mit 
ihrem  ganzen  Herzen  an  die  Lösung  dieser  Frage 
herangetreten  sind.  Man  erinnert  sich  des  gro- 
ßen Erfolges,  den  vor  einem  halben  Jahrhun- 
dert der  Struwelpeter  hatte,  der  auch  zunächst 
als  Gabe  für  die  eigenen  Kinder  das  Licht  der 
Welt  erblickte  und  erst  später  auch  der  Allge- 
meinheit zugänglich  wurde,  obwohl  der  Autor 
kein  eigentlicher  Künstler  war.  Umso  glück- 
licher ist  unser  neuestes  Bilderbuch,  das  auch 
in  Maßstab  und  Farbengebung  allen  Anforde- 
rungen gerecht  wird.  Daß  der  Verlag,  wie  die 
Stuttgarter  Kunstdruckanstalt  Eckstein  und 
Stähle  ein  derartiges  Werk  im  vierten  Kriegs- 
jahr herausbringen  konnte,  verdient  noch  eine 
besondere  Hervorhebung.  .  .    gustav  pazaurkk. 
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SIEGEL  VON  ALFRED  LÖRCHER. 


Siegel  gab  es  schon  im  frühen  Altertum.  In 
Ägypten,  Babylonien,  Assyrien  und  in  der 
ägäischen  Kunst  war  ihr  Gebrauch  weit  ver- 
breitet. Ja  in  der  Hammurabizeit,  im  20.  Jahr- 
hundert V.  Chr.  ist  diese  Sitte  so  allgemein  ge- 
wesen, daß  Geschäfte  bestanden,  die  schon 
Siegel  mit  beliebten  Darstellungen  aus  der  Göt- 
terweltodermitBildern  von  Jagdszenen,  Kämp- 
fen und  dergl.  vorrätig  hatten  und  dann  nur 
noch  den  Namen  des  Käufers  eingravierten. 
Man  ist  erstaunt  über  den  Reichtum  an  Erfin- 
dungskraft, die  sich  in  dieser,  die  gleichzeitige 
GroDpIastik  oft  übertreffenden  Kleinkunst  äu- 
ßert. Wem  fallen  hier  nicht  die  bekannten, 
goldenen  Siegelringe  ein,  die  Schliemann  bei 
seinen  Ausgrabungen  in  Mykenae  gefunden 
hat!  Durch  alle  Stilperioden  hindurch,  bis  über 
die  Mitte  des  vergangenen  Jahrhunderts  hinaus, 
hat  dann  die  Anwendung  und  Gestaltung  des 
Siegels  eine  mehr  oder  weniger  beachtens- 
werte Entwicklung  erfahren.  In  den  letzten 
Jahrzehnten  ist  sein  Niveau  nun  sehr  ge- 
sunken. Eine  Erstarrung  und  Verödung  in  kon- 
ventionellen Formen  hat  ihm  jeglichen  Reiz 
genommen.  — 

Man  beschränkte  sich  auch,  vielfach  auf  die 
trockene,  kunstlose  Wiedergabe  der  sich  auf 
den  Namen  des  Bestellers  beziehenden  An- 
fangsbuchstaben, oder  verwendete  gar  als  Er- 
satz für  das  Siegel  die  Siegelmarke.  Erst  seit 
einiger  Zeit  ist  in  dieser  so  in  Verfall  geratenen 
Kleinkunst  da  und  dort  ein  erfreulicher  Um- 
schwungeingetreten. Übersolche,  wieder  neues 
Leben  bringende  Versuche  wurde  schon  an 
dieser  Stelle  im  August  1916  in  dem  Aufsatz 
„Eine  vergessene  Kunst"   hingewiesen.    Weit 


gelungener  nun  sind  die  Arbeiten  von  Alfred 
Lörcher-Stuttgart.  Sie  stehen  bereits  auf  einer 
hohen  Stufe.  Hier  ist  wieder  unbefangene 
Frische,  Lebendigkeit  und  Originalität  der  Auf- 
fassung, verbunden  mit  meisterlicher  techni- 
scher Durchführung  erreicht.  Für  Lörcher,  der 
in  der  Plakettenkunst  so  vortreffliche  Werke 
geschaffen  hat,  lag  es  nahe  von  hier  aus  auch 
auf  das  Gebiet  des  Siegels  zu  gehen,  da  bei 
beiden  mit  demselben  technischen  Mittel  dem 
Negativschnitt  gearbeitet  wird.  Durch  den  Ne- 
gativschnitt gelingt  es  künstlerisch  ursprüng- 
licher unmittelbarer  zu  wirken  als  durch  die, 
zu  ihm  gegensätzliche,  über  den  Grund  er- 
habene Modellierung  der  Positivbehandlung. 
Das  technische  Verfahren  ist  dabei  einfach.  Das 
Negativ  wird  in  Originalgröße  in  Stein  oder 
Gips  geschnitten  und  davon  ein  galvanischer 
Abzug  hergestellt.  Dieser  bildet  dann  den  un- 
teren, abdrückenden  Teil  des  Siegels,  das  zum 
Gebrauch  mit  einem  Stock  versehen  wird.  Ent- 
sprechend dem  Wesen  des  Siegels  erfordert 
seine  künstlerische  Gestaltung  vor  allem  Ein- 
fachheit und  Klarheit  und  eine  fast  ornamentale 
Zusammenfassung  aller  Motive  zu  einem  in  sich 
geschlossenen,  einheitlichen  Bilde.  Die  Abbil- 
dungen zeugen  durchweg  von  dem  richtigen, 
gesunden  Stilgefühl  des  Künstlers.  Welch  reiz- 
volle Wirkungen  sind  besonders  bei  den  Ab- 
drücken mit  den  Ähren,  dem  Sämann,  dem 
Schiff  und  dem  Adler  erzielt  worden!  Bemer- 
kenswert ist  ferner,  daß  das  Siegel  hier,  wie  bei 
dem  Exlibris,  charakteristisch  für  seinen  Besit- 
zer ist  und  dessen  Namen,  Neigungen,  Liebhabe- 
reien oder  Berufsart  in  treffender  feinempfun- 
dener Weise  zum  Ausdruck  bringt,    dr.  h.  würz. 


TRÄUME  UND  RÄUME. 


Im  Traum,  wo  die  Bleigewichte  Zweck,  Aus- 
führbarkeit, Kostenfrage  abgeglitten  sind, 
baut  sich  die  Phantasie  Räume  von  überirdi- 
scher Schönheit.  Da  müssen  die  Wände  nicht 
tragen,  die  Dinge  haben  keine  Schwere,  die 
Menschen,  die  hier  wohnen,  arbeiten  nicht,  sie 
feiern  nur  Feste.  Gold  kostet  nichts,  die  Höhe 
kostet  nichts,  auch  nicht  die  Weite.  Jeden  leise 
sich  regenden  Wunsch  überschüttet  der  Traum 
mit  Erfüllungen.  Wie  ein  Pfau  spreizt  er  den 
Fächer  seiner  Wahngebilde,  die  die  Seele  trun- 
ken machen  und  furchtsam,  das  leibliche  Auge 
je  wieder  zu  öffnen  und  in  das  bittere  Reich 
der  Wirklichkeit  zurückzukehren.    Der  Traum 


ist  ein  Gift,  so  süß  und  so  gefährlich  wie  ein 
Gift.  Du  überläßt  dich  entzückt  dem  Schwin- 
delflug, wenn  die  dunkelschweren  Fittiche  sich 
heben,  auf  denen  es  wie  von  tiefblauer  Seide 

und  Diamanten  glänzt 

Da  tauchen  Burgen  auf,  höher,  herrlicher  als 
Walhall.  .  .  In  tiefen  Gräben  und  kalten  Ver- 
ließen schauerst  du,  die  Wände  verlieren  sich 
oben  im  unergründlichen  Labyrinth  von  Stre- 
ben. .  Es  wächst.  .  Es  weitet  sich  zur  Kirche. 
Rubinrotes  Licht  tropft  durch  die  Scheiben 
schlanker,  spitzer  Fenster.  .  .  .  Gleich  einem 
Falter  schwebst  du  im  Gaukelspiel  um  die 
Pfeiler,  um  das  Märchengeraune  der  Kapitale. . . 
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Träume  und  Räume. 


Plötzlich  durchströmt  Orgelrauschen  die  Schiffe, 
flutet  in  schwerem  Wogenschlag  durch  die  sich 
kreuzenden  Gewölbe,  bricht  sich  an  den  mäch- 
tigen Pfeilern.  In  jeder  Nische  scheint  eine 
Orgel  zu  atmen  und  zu  singen,  so  erschüttert 
ist  die  ganze  weite  Kirche  vom  Klang.  .  .  . 

Und  der  Klang  baut  weiter.  Aus  den  Ak- 
korden steigen  farbige  Wände,  die  zierlichen 
Melodien  klettern  gleich  Siegen  und  Wendel- 
treppen in  die  Höhen  und  Tiefen;  in  kühnen 
Bögen  übersetzen  sie  die  Abgründe.  .  .  Dumpfe 
Glockentöne  wachsen  zu  schwarzen  Säulen,  .  . 
Dazwischen  bimmeln  die  kleinen  hohen  Glöck- 
chen  der  Zierblumen  und  Lampenschirme.  Die 
weiß  und  roten  Schirmkaskaden  fallen  in  blaue 
Säle,  mit  roten  Logen  und  roten  Damastsitzen. . . 
Silberfiguren  tauchen  auf,  überreift  von  weißer, 
schneeiger  Filigranarbeit.  .  .  .  Goldene  Ritter 
starren  aus  schwarzen  Ebenholznischen.  .  .  . 
Wilde  Urweltfeuer  flammen  die  Marmorwände 
hoch.  ...  In  Glasschränken  ruhen  zwischen 
Facetten  und  Spitzennestern  eingebettet  Klei- 
node, erblindet  von  Alter,  zitternd  in  Schön- 
heit. .  .  Da  leuchten  gefesselte  Lichter,  Perlen- 
schlangen kriechen  und  heben  sich  und  schlingen 
Bögen  an  jede  Ecke  und  jeden  Knauf  im  Weiten. 

Da  ziehen  rosa  Wolken  zum  Fenster  herein, 
vom  Himmel  her.  .  .  .   Flügel  schwirren  wie  von 


hundert  Engeln.  .  .  Der  Raum  weitet  sich  wie- 
der zur  Kirche,  zur  Lichtkirche.  Weißes  Licht 
stäubt  von  oben  herein.  Auf  weißen  Putzwän- 
den flimmern,  von  Strahlenbündeln  und  Wolken 
durchzogen,  die  blaurotgelben  aufgelösten  Bil- 
der, die  von  Liebe,  Sonne  und  glühender  Hin- 
gabe erzählen,  . .  Alles  Holzwerk  kühl  blau.  .  . 
Viel  Glas.  .  ,  . 

Von  dieser  Pleinairkirche  entführt  dich  Hyp- 
nos  in  kühle  Klosterkorridore,  treppauf,  treppab, 
wechselnd  rosa,  mattgelb,  bläulich,  wie  durch 
Stationen  der  Läuterung.  .  .  Du  findest  dich 
zwischen  Holzgestühl  nistend,  in  Daunengewölk 
versinkend,  stolz  auf  Thronen  über  Saalweiten 
blickend  und  gleich  einem  irren  Geist  zwischen 
Säulenwäldern  streifend.  .  .  .  Neue  Räume  tun 
sich  auf  und  andere  fangen  sich  schon  in  den 
Spiegeln.  .  .  Da  fallen  lässig  die  Segel  des 
Traumes  zusammen,  du  mußt  ins  Reich  der 
Wirklichkeit,  d.  h.  der  Hemmungen  und  Ent- 
täuschungen zurück ANTON  JAUMANN. 

Ä 

Jede  Kunst  ist  Gestaltung  des  Gesellschaftswesens 
ihrer  Zeit.  Nur  in  dem  Maße  wie  sie  die  tiefst  be- 
wegendsten Kräfte  dieser  Zelt  einfängt  und  Im  Sym- 
bol des  Kunstwerks  der  Allgemeinheit  wieder  zu- 
führt, hat  sie  Daseinsberechtigung  innerhalb  der 
Allgemeinheit,  die  hier  Ihr  geistiges  Sein  im  ver- 
klärten Abbild  wiederfindet paul  bekker. 
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HEINRICH  SCHRÖDER-WIEN.  .SPANISCHE  LANDSCHAFT. 


HEINRICH  SCHRÖDER— WIEN. 
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HEINRICH  SCHRÖDER-WIEN. 


Viele  schöne  Versprechen  künstlerischer  Ent- 
wicklung hat  der  Krieg  geknickt.  Umso 
wichtiger  erscheint  es  jene  Talente  zu  pflegen, 
die  sozusagen  im  Schatten  des  Weltbrandes 
stehend,  stetig  zu  wachsen  vermochten.  Und 
als  der  wichtigste  Teil  solcher  Sorgfalt  mag 
die  Aufgabe  gelten,  die  abgerissene  Kontinuität 
einer  auf  Geben  und  Nehmen  sich  aufbauenden 
Wechselwirkung  von  Künstlerschaffen  und 
Kunstaufnahme  —  wieder  anzuknüpfen. 

Deshalb  soll  hier  auf  Werke  von  Heinrich 
Schröder,  dem  jungen  deutschen  Landschafter, 
hingewiesen  werden.  Schröders  Naturemp- 
finden, das  Maß  seines  Ausdruckes,  die  Ein- 
ordnung seines  Raumgefühls  und  das  Funda- 
ment eines  im  Handwerklichen  treuen  Könnens 
wurzelt  in  Frankreich.  Er  holte,  wie  so  viele 
deutsche  Maler,  gerade  in  den  letzten  schönen 


Friedensjahren  die  Kraft  seiner  sinnlichen  Welt- 
bekenntnis bei  den  Meistern  der  Synthese,  die 
aus  dem  Impressionismus  die  große  Stilkristal- 
lisation abgeleitet  hatten.  Auf  dem  internatio- 
nalen Gebiet  der  Kunst  darf  Wahrheit  herrschen. 
Und  man  hat  es  nicht  nötig,  den  entscheidenden 
Einfluß  zu  leugnen,  den  auf  die  moderne  Mal- 
entwicklung Frankreich  genommen  hat.  Um- 
somehr,  wenn,  wie  dies  auch  bei  Heinrich 
Schröder  der  Fall  ist,  als  Summe  der  aufge- 
nommenen Anregungen  eine  vertiefte  Hingabe 
an  die  charakteristischen  Werte  deutscher  See- 
lenheit  sich  durchringt.  Die  letzten  in  der  Heimat 
geschaffenen  Arbeiten  folgen  im  Rhythmus  des 
Empfindens  solcher  Hingabe  an  die  innersten 
Gesetze  einer  befreiten  Selbsterkenntnis. 

In  Schröders  Lehrjahren  spielte  weniger  sein 
Bildungsgang  in  den  offiziellen  Pariser  Akade- 
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Heinrich  Schröder     Wien. 


HEINRICH  SCllKuLitK     WIKN. 


mien  eine  Rolle  als  die  Werkstätte- Atmosphäre 
jener  Kreise ,  deren  lebendiges  Gut  noch  die 
Lehre  Cesannes  war.  Dort  wurde  dieses  Mei- 
sters Geständnis  noch  nicht  als  erstarrte  Dogmen 
herumgereicht.  Nicht  gleich  fand  Schröder  den 
Schlüssel  zu  dem  Geheimnis  der  Farbenver- 
einfachung bei  gleichzeitiger  Wahrung  intensiv- 
ster Tonfülle.  Die  ersten  Landschaften  an  der 
Küste  der  Normandie  gemalt  (1909)  sind  zwar 
interessant  und  großzügig  im  Ausschnitt  des 
Motives,  aber  hart,  einförmig,  und  ohne  Vi- 
bration flutender  Kräfte.  Erst  in  seiner  zweiten 
Periode,  die  unmittelbar  bis  zum  Kriegsausbruch 
sich  dehnt,  überwindet  Schröder  die  programm- 
mäßige Lösung  der  Probleme  und  findet  nun 
zur  Wärme,  zur  Differenziertheit,  zur  Mannig- 
faltigkeit der  kubisch  und  lapidar  erschauten 
Natur.  Offenbarung  wird  ihm  hier  Süd-Frank- 
reichs und  Spaniens  Landschaftsbild.   In  diesen 


GEMÄLDE  »LANDSCHAFT« 


Ländern  der  weiten  tlimmeln  nahmen  den  Maler 
die  Dramen  der  Horizonte  gefangen;  die  steilen 
Höhenzüge,  an  welche  hier  und  dort,  keck  und 
kletterisch  einsame  Dörfer  sich  anklammern. 
Raschen  Strömen,  überwölbt  von  bogenreichen 
Brücken,  gewinnt  der  Künstler  den  Impuls  flie- 
ßender Bewegung  ab.  Es  ist  Zug  der  Wanderung 
in  diesen  Wegläufen  über  flutenden  Wässern, 
bekrönt  von  den  fliehenden  Linien  des  Gebirges 
unter  der  jagenden  Wolken  Eiligkeit.  Über 
solchen ,  die  Tragik  düstererThemen  betonenden 
Visionen  breitet  Heinrich  Schröders  Eigenart, 
die  der  Mäßigung  hinneigt,  geruhige  Stimmungen 
einer  im  Grau  der  Melancholie  sich  verschmel- 
zenden Töne.  Selbst  der  tiefe  Ernst,  der  aus 
dem  ragenden  Mauerwerk  monumentaler  Armut 
der  spanischen  Dörfer  spricht,  und  selbst  die 
zerklüftete  Rauheit  der  kahlen  Gebirge  verraten 
(obwohl    sie    in    künstlerischer    Aufrichtigkeit 
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Wahrheit  übersetzen)  einen  glücklich  kontra- 
stierenden Zug  von  sanfter  Erhobenheit.  Ohne 
den  Konturen  ihre  Größe  zu  nehmen,  ohne  die 
Gliederung  der  mächtigen  Erdwellen  zu  schwä- 
chen, weiß  der  Künstler  die  Atmosphäre  seiner 
Seele  dem  Atem  der  Landschaft  zu  vermählen. 
Er  hüllt  allzu  Hartes  in  leisen  Duft.  Ohne  jedoch 
auch  nur  einen  Tautropfen  jener  Frische  und 
Feuchte  zu  verwirken,  die  von  den  Tälern  seiner 
Landschaftsträume  aufsteigend,  die  Bildfläche 
wie  ein  kräftig  strömender  Atem  durchzieht. 
Die  beigegebenen  Abbildungen  werden  diese 
Charakteristik  des  vornehmen  Künstlers  noch 
deutlicher  machen.  Kommenden  Arbeiten,  die 
jetzt  im  Reifen  sind,  seien  diese  Zeilen  Ein- 
führung und  Vorbereitung.  .  .  .    b.  zuckerkandl. 


Wir  leben  in  einer  Zeit,  wo  so  viele  Kultur  ver- 
breitet ist,  daß  sie  sich  gleichsam  der  Atmo- 
sphäre mitgeteilt  hat,  worin  ein  junger  Mensch  atmet. 
Poetische  und  philosophische  Gedanken  leben  und 
regen  sich  in  ihm,  mit  der  Luft  seiner  Umgebung  hat 
er  sie  eingesogen,  aber  er  denkt,  sie  wären  sein  Eigen- 
tum, und  so  spricht  er  sie  als  das  Seinige  aus.  Nach- 
dem er  aber  der  Zeit  wiedergegeben  hat,  was  er  von 
ihr  empfangen,  ist  er  arm.  Er  gleicht  einer  Quelle,  die 
von  zugetragenem  Wasser  eine  Weile  gesprudelt  hat, 
und  die  aufhört  zu  rieseln,  sobald  der  verborgte 
Vorrat  erschöpft  ist Goethe  (eckermann). 

Man  muß  das  Wahre  immer  wiederholen,  weil  auch 
der  Irrtum  um  uns  her  immer  wieder  gepredigt 
wird,  und  zwar  nicht  von  Einzelnen,  sondern  von  der 
Masse.  Überall  ist  der  Irrtum  obenauf,  und  es  ist  ihm 
wohl  und  behaglidi  im  Gefühl  der  Majorität,  die 
auf  seiner  Seite  ist gokthe  (eckermann). 
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AQUARELLE  UND  GRAPHIK  VON  OTTO  LANGE. 


Es  ist  wohl  die  größte  Ungerechtigkeit,  die 
wir  den  Künstlern  unserer  Zeit  antun 
können,  daß  wir  das  Schaffen  der  mit  uns  Leben- 
den begrifflich  einschmelzen  und  in  starre 
Formen  gießen  wollen,  um  von  dem  darin  Er- 
kaltenden sagen  zu  können,  daß  die  Künstler 
Stil ,  und  welchen  Stil  sie  geschaffen  haben. 
Denn  erst  die  objektiv  leidenschaftslose  Be- 
trachtung durch  eine  spätere  Zeit  wird,  so  weit 
ein  dann  anders  temperiertes  Blut  dazu  im- 
stande ist ,  alle  die  überzeitlichen  Merkmale 
erkennen,  Wir  aber  sollen  uns  an  das  Gegen- 
wärtige in  seiner  ganzen  Lebendigkeit  und 
Frische  halten.  Und  das  ist  in  den  farben- 
prächtigen Aquarellen  von  Otto  Lange,  dem 
aus  Dresden  hervorgegangenen,  jetzt  in  Brom- 
berg tätigen  Maler  so  greifbar  nahe  als  es  in 
künstlerischer  Fassung  überhaupt  sein  kann. 
In  diesen  Blättern  steigen  und  quillen  die  Säfte 
und  Kräfte  des  Lebens,  und  es  ist  der  Hauch 
der  Atmosphäre  als  geistig  vergemeinschaften- 


des  Fluidum  zu  spüren.  Der  Glanz  einer 
Spiegelung  liegt  über  den  Bildern  und  erhöht 
in  seltsam  wirklich -unwirklicher  Weise  die 
Farben.  Ein  rhythmisches  Netz  spannt  sich 
über  die  Fläche  und  doch  ist  geistige  Tiefe  in 
ihnen.  Otto  Langes  Art  zu  sehen  scheint 
zwischen  dem  impressionistischen  Erfassen  und 
dem  expressionistischen  Darstellen  mitten  inne 
zu  stehen,  einer  drastischen  Fixation  der  All- 
heit die  Einheitlichkeit  und  Stärke  der  An- 
schauung zu  verdanken.  Dieser  Künstler  packt 
energisch  zu  und  deshalb  bewältigt  er  mit  der 
leicht  fließenden  Aquarellfarbe  Blätter  von  un- 
gewöhnlich großem  Format,  denen,  obwohl  sie 
rahmenumschlossene  Bilder  bleiben ,  lapidare 
Größe  um  nicht  zu  sagen  Monumentalität  inne- 
wohnt. Vielleicht  bringt  die  vom  Papier  auf- 
gesaugte Wasserfarbe  in  das  transportable 
Einzelbild  etwas  ähnlich  beruhigendes,  wie  es 
die  I'reskotechnik  dem  Wandbild  verleiht.  Die 
pastose  Primatechnik  der  Ölmalerei  kann  ein 


Aquarelle  und  Graphik  von  Otto  Lange. 


OTTO  LANGE— BROUBERG. 


derartiges  Verwachsensein  mit  der  Fläche 
keinesfalls  erreichen.  So  gehört  denn  die  Vor- 
liebe für  das  Aquarell  zu  den  Äußerungen 
unseres  Stilbedürfnisses  und  Otto  Lange  trägt 
dem  sicherlich  instinktiv  unbewußt  Rechnung. 
Sichert  ihm  diese  bevorzugte  Maltechnik  in 
ihrer  Beweglichkeit  doch  jene  reichen  Ausdrucks- 
möglichkeiten. Von  Gestaltungsdrang  getrieben 
sich  hierin  noch  zu  übertreffen,  pflegt  der  Künst- 
ler aber  auch  die  Graphik,  vor  allem  den  Holz- 
schnitt, den  farbigen  und  zwar  gleichfalls  größten 
Maßstabs,  und  vereinzelt  auch  die  Radierung. 
Ein  Blatt  dieser  Art ,  das  hier  abgebildet 
wurde,  ist  älteren  Datums  und  zeugt  noch 
von  einiger  akademischer  Befangenheit  in  der 
Bewältigung  des  Motivs.  Die  Technik  der 
Nadel  scheint  zu  dünn  zu  sein  für  die  feste 
Hand,  mit  der  dieser  Künstler  sein  malerisches 
Gesicht  in  die  Fläche  schreibt.  Es  stehen  ihm 
aber  wohl  auch  hier  noch  technische  Entwick- 
lungsmöglichkeiten offen ,  und  es  wäre  zu 
denken,  daß  er  darin  unter  Verwendung  der 
Roulette  oder  gar  des  Granierstahls  zu  Wir- 


AQUARELL  »KAHNEt 


kungen  gelangt,  die  sich  der  künstlerischen 
Einheit  einfügen,  in  der  das  malerische  Schaffen 
dieses  Mannes  sich  im  übrigen  darbietet. 

Eine  Kunst  dieser  Art,  voll  Entschiedenheit 
und  Größe,  voll  Klarheit  und  rhythmischem 
Schwung  bildet  wohl  das  edelste  Vorbild,  dem 
seit  der  Reform  des  Zeichenunterrichts  nach- 
geeifert werden  kann.  Wenn  man  damals  den 
Schülern  breite  Aquarellpinsel  anstelle  spitzer 
Bleistifte  in  die  Hand  gedrückt,  so  hat  diese 
andersartige  Ausdrucksmöglichkeit  nicht  nur 
allmählich  das  Sehen  und  die  ganze  Art  dessen, 
was  an  der  Umwelt  beachtet  wird,  gewandelt, 
sondern  demgemäß  schließlich  auch  den  Charak- 
ter umgebildet.  Die  Jugend  ist  zunächst  zu 
lebensvoller  Farbigkeit  ermutigt  worden,  nach- 
dem sie  zuvor  in  blutleerer  Abstraktion  gehal- 
ten worden  war,  wie  denn  überhaupt  die  An- 
schauung anstelle  des  einseitig  gepflegten  begriff- 
lichen Denkens  dadurch  wieder  zu  ihrem  Rechte 
kam.  Schließlich  aber  ist  auf  diese  Weise  kraft- 
volle Entschlossenheit  erzeugt  worden,  wie  sie 
in  keiner  anderen  Unterrichtsdisziplin  sich  hätte 


Ausdruckskultur. 


entfalten  können.  Daher  ist  es  so  außerordent- 
lich wichtig,  welche  Künstlercharaktere  der 
Jugend  auf  diesem  Wege  vorangehen  und  Otto 
Lange  gehört  zu  den  Wenigen  dazu  wahrhaft 

Berufenen w.  m-w. 

A 
AUSDRUCKSKULTUR.  Das  Tiefste  werden 
/\.  wir  stets  nicht  ausdrücken  können.  In 
schmerzlichster  Trauer,  im  höchsten  Glück  sagt 
die  Andeutung  mehr  als  Worte,  Gesten,  For- 
men vermöchten.  Die  Betonung  des  Ausdrucks 
führt  nur  zu  einer  Deutlichkeit,  die  beleidigt, 
die  eitel  zur  Schau  trägt,  was  zu  heilig  sein 
sollte,  um  damit  zu  prunken.  Je  mehr  die  Künst- 
ler bemüht  waren,  auf  den  Ausdruck  hinzuar- 
beiten, desto  äußerlicher  wurde  ihre  Kunst. 
Geradezu  verhängnisvoll  wäre  die  Forcierung 
des  Ausdrucks  in  der  Architektur.  Auch  das  ist 
versucht  worden:   Säulen,  die  sich  ducken  und 


aufschnellen,  Rahmen,  die  umkrallen.  Wände, 
deren  Masse  hin-  und  herzuwogen  schien;  wir 
kennen  die  Urnen,  die  ihren  Deckel  mit  saugen- 
den, packenden,  pressenden  Polypenarmen  fest- 
hielten, —  die  Stühle,  die  mit  athletischer  Pose 
ihre  bescheidene  Arbeit  vollführten.  Ja,  zur 
Pose  wird  unweigerlich  der  Ausdruck,  den  wir 
absichtlich  steigern  und  aufblasen.  Sobald  wir 
den  Ausdruck  zum  Prinzip  erheben,  werden 
flinke  Hexenmeister  bald  das  Rezept  auffinden, 
die  chemische  Formel  darstellen,  nach  der  jeder 
unverfrorene  Spekulant  Kraft,  Wehmut,  Hel- 
dentum, deutsche  Sehnsucht,  deutsche  Trau- 
lichkeit vorführen  kann.  Dann  wird  die  Kunst 
zum  Trick,  und  der  ahnungslose  Laie  ist  der 
Geprellte,  wenn  er  sich  von  dem  geschickt  auf- 
gemachten „Ausdruck"  für  einen  Moment  täu- 
schen läßt.  Nun,  das  kann  nicht  Beruf  der 
Kunst  sein,  mit  „Effekten"  zu  bandeln.  .  .   a.  j. 
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JAROSLAV  HOREJC. 

VON  DR.  ERICH  STEINHARD— PRAG. 


Hat  Horejc  ein  eigenes  Profil?  —  Die  Ant- 
wort ist  mit  einfacher  Bejahung  nicht  er- 
schöpft. Vor  dem  Zeitstil  verneigt  er  sich.  Im 
Stil  seiner  Rasse  spricht  er  selten.  Ein  persön- 
licher Stil  ist  da.  Aber  er  ist  so  differenziert, 
daß  es  gefährlich  wäre  zu  sagen:  Dies  ist  die 
Art  des  Bildhauers  Horejc.  Denn  es  hat  jedes 
der  Werke  seine  Individualität.  Jede  seiner 
Figuren  ihre  eigene  Musik. 

Überall  klingt  der  weibliche  Akt  durch.  Daß 
es  Gestalten  aus  der  Bibel  sind  oder  aus  dem 
Altertum  ist  ein  Zufall.    Es  sind  Plastiken.   So 


zahlreich  die  Variationen  über  dieses  Thema 
sind,  sind  die  Stilformen:  Expressionen  des  Be- 
wegungsstiles der  orientalischen  Antike;  ent- 
weder mit  grazilen  gotischen  Biegungen,  oder 
in  herber  Haltung  der  Frührenaissance,  dann 
im  puritanischen  Empire,  oder  mit  Modulationen 
ins  Klassizistische.  Die  zweifarbigen  Klänge 
bringen  die  modische  Dissonanz,  Körper  von 
unglaublichem  Raffinement.  Sonderbar  bei 
manchen  die  steifen  Linien  der  Halspartien  und 
der  fanatischen  Schultern  (an  ihn  selbst  erin- 
nernd), merkwürdig  bei  andern  die  Arme  mit 
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riesigen  Handgelenken,  wieder  andere  zeigen 
den  Rumpf  mit  hochangesetzten  kleinen  Brüsten 
naturalistisch  durchgearbeitet  bis  ins  Feinste; 
von  auserlesener  Linienschönheit  Lenden  und 
Beine.  Auf  diesen  stark  belebten  sensiblen 
Körpern,  in  welchen  die  Sehnsucht  brennt,  ein 
Gefühl  auszudrücken,  (ekstatische  Konfessio- 
nen!) sitzen  Köpfe  mit  starren  oder  archa- 
istisch lächelnden  Gesichtern, 

Noch  vielstimmiger  sind  seine  dramatischen 
Reliefs,  seine  dekorativen  Wandfüllungen,  seine 
lyrischen  Metallarbeiten.  Phantastische  Fabel- 
wesen, feingliedrige  Frauenleiber  und  schwer 
barocke  Männer  vereinigen  sich  zu  Bildern. 

Seine  Männer  stammen  aus  der  Welt  der 
Riesen,  sind  Symbole  der  Kraft  und  agieren. 


um  die  Pracht  ihrer  Muskeln  zu  zeigen,  es  sind 
Urmenschen,  die  nur  da  sind,  um  die  Formen 
Orgien  feiern  zu  lassen.  Eine  Ausnahme  das 
Hauptwerk  —  — 

Der  Gesamtausdruck  dieser  Körper,  melodie- 
erfüllter rhythmischer  Kompositionen,  wird 
nicht  selten  durch  Farben  vertieft.  Ein  subtiler 
Farbenflor  ist  es,  in  den  der  Künstler  seine 
Skulpturen  hüllt.  Verfeinerte  gedämpfte  Far- 
ben, aus  denen  satte,  manchmal  schreiende 
Klänge  herausleuchten  —  wie  mörderisches  Rot 
im  Gewände  der  Judith.  Die  Farbe  fordert  die 
formale  Klarheit  der  Schöpfungen,  verleiht  ihnen 
den  Wohlklang  und  erläutert  ihre  psychische 
Seite.  Sie  akzentuiert  die  Stimmung,  das  Mo- 
tiv, die  Stilart. 


348 


Jarodai<  Horejc. 


JAROSLAVHOREJC. 

KLEINPLASTIK 

»ATHENE« 


So  vielfältig  letztere  ist  —  man  überblicke 
sein  Werk  —  es  ist  doch  das  gemeinsame  Blut 
zu  spüren  in  zeitlich  weit  auseinanderliegenden, 
in  motivisch  ganz  heterogenen  Werken:  Man 
betrachte  die  gotische  Laternenträgerin,  man 
empfinde  die  klassizistische  Tänzerin,  man  be- 
wundere —  seinen  Orpheus:  Stellung,  Kopf- 
haltung, Haare,  Faltenwurf,  Armbewegung, 
Schreiten. 

Man  erkennt :  Eine  Skala  von  Empfindungen. 

Man  fühlt :   Drei  Sätze  einer  Symphonie. 

Man  staunt :  Drei  Phasen  eines  Aufschwunges. 

Die  geistige  Höhe  seines  Schaffens  ist  fraglos 
der  Orpheus  (Abbildung  Seite  351).  Das  feier- 
liche Bekenntnis  zur  Trinität  klassischer  Größe, 
naturaUstischer  Schönheit  und  expressionisti- 


scher ReÜgion.  Die  konzentrierteste  Leistung. 
Durch  die  Vereinigung  des  Dramatisch-Tragi- 
schen mit  dem  Idealisch-Dekorativen. 

Die  Ausdrucksgewalt  des  Kopfes  mit  seinen 
tragisch-mystischen  Zügen  erhält  dramatische 
Resonanz  durch  die  entsprechende  Begleitung 
der  Körpergebärde  und  ein  idealisch  festliches 
Echo  im  Chor  niederwallender  Haare  und  in 
der  Polyrhythmie  olympischer  Gewandung  von 
chromatisch  zarter  Tönung. 
_  Der  Körper  weitrückwärtsgebogen  durch- 
seelt  bis  in  den  letzten  Nerv;  ein  Arm  von  gi- 
gantischen Maßen,  verhüllt  von  schwerem  Fal- 
tenwurf, hebt  mit  ekstatischer  Hand  die  Ki- 
thara;  (dieser  Faltenwurf  überm  Arm:  er  lastet 
auf  der  Bewegung,  er  verstärkt  das  Saitenspiel, 
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er  verdreifacht  die  Schöpfung) ;  der  andere  be- 
ginnt mit  sanfter  Geste  und  feinnervigen  Fin- 
gern zu  musizieren.  Die  Figur  in  kraftvoll  vor- 
schreitendem Gang. 

Und  nun  die  lastrumentierung,  die  den  scharf 
umrissenen  Linien  den  Wohlklang  gibt.  In 
krausen  Koloraturen  sich  überstürzend  rollt  die 
Lockenflut  herab  am  Rücken,  brandend,  auf- 
schäumend. Gedämpfte  Musik  von  Muskel- 
gruppen setzt  ein,  nach  vorne  lauter  werdend. 
Geheimnisvolle  Faltenharmonien  (Schweigen, 
Trauer,  Triumph  ist  in  ihnen)  fließen  herab  in 
riesigem  Crescendo  die  Gebärde  begleitend: 


Schleifen  winden  sich  leise  um  die  Hüften. 
Zarte  Harmonien  rieseln  die  Stufen  hinunter 
und  raffen  sich  auf,  um  in  immer  schwereren 
Klängen  steil  zur  Erde  zu  sinken  (die  Erde  nicht 
mehr  kosend)  —  und  jetzt;  schwingen  die  Fal- 
ten, jetzt  steigen  sie  mit  Pomp  als  Fanfaren 
empor  und  in  breitherabströmenden  brausend 
verhallenden  Akkorden  verrauschen  sie. 

In  dieser  Gestalt  vermählt  die  dekorative 
Kunst  das  Ethos  mit  dem  Pathos  zu  einer  or- 
ganischen Polyphonie  sondergleichen.  Und 
bringt  als  letzten  Ausdruck  den  Glauben  an 
tönende  Musik  aus  plastischen  Gedanken. 
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DER  KÜNSTLER  UND  DIE  NEUE  ZEIT. 

VON  JOSEPH  AUG.  LDX. 


ILS  freie  schöpferische  Persön- 
'lichkeit  sieht  sich  der  Künstler 
[immer  und  nicht  zum  Wenig- 
!  sten  gerade  heutzutage  darauf 
angewiesen,  in  seinem  Streben 
,  und  Wirken  der  Gegenwart  aus- 
zuweichen, um  die  Zukunft  zu  retten.  Die 
Gegenwart  ist  etwas,  das  fortwährend  über- 
wunden werden  muß.  Die  Gegenwart  von 
gestern  war  der  schöpferischen  PersönUchkeit 
nicht  hold.  Der  Genius  erschien  nicht  nur 
dem  Staat  unbequem,  der  sich  lieber  an  die 
erprobte  Mittelmäßigkeit  hielt;  das  Geniale 
wurde  auch  im  Wege  der  Organisation  und 
Überorganisation  niedergehalten  und  der 
Grundsatz  galt,  das  Programm  ist  schöpferisch, 
die  Organisation,  wogegen  die  Persönlichkeit, 
das  eigentlich  schöpferische  Element,  als  eine 
fast  polizeiwidrige  Erscheinung  angesehen  wur- 
de. So  wurde  mit  fast  selbstmörderischem  Hang 
von  den  zusammenwirkenden  Lebensmächten 
des  Staates,  der  Organisationen,  der  Gesell- 
schaft und  der  Kritik  jede  individualistische 
Regung  verketzert  und  erstickt,  der  Genius  des 
Volkes  uniformiert,  die  Intelligenz  mechanisiert, 
Geist  und  Kunst  typisiert,  organisiert,  sterili- 
siert —  das  Zivilisationsideal  im  Gegensatz  zur 
wahren  Kultur,  die  ein  PersönUches  ist,  war  er- 
reicht: unfruchtbare  Langeweile.  Heute,  nach- 
dem das  deutsche  Leid  über  uns  hereingebro- 
chen ist,  erkennen  wir,  zu  spät,  wie  arm  wir 
geworden  sind  an  schöpferischen  persönlichen 
Kräften  —  unsere  Tragödie !  Die  subalterne 
Intelligenz  übertyrannisiert  die  Tyrannen,  selbst 
die  reaktionärsten  Elemente  strecken  demokra- 
tische Spruchbänder  zum  Halse  heraus,  ohne 
innerlich  weniger  reaktionär  zu  sein  —  an  Stelle 
der  früheren  „Herren"  herrscht  die  Masse,  nicht 
weniger  unduldsam  gegen  die  Rechte  der  Per- 
sönlichkeit, als  die  früheren  kompakten  Majori- 
täten. Der  Künstler  hat  von  der  heutigen  Zeit 
nicht  mehr  zu  erwarten  als  von  der  überwun- 
denen Halbvergangenheit.  Nicht  von  Staats- 
wegen —  weder  in  der  alten  noch  in  der  neuen 
Form  des  Staates  —  entsteht  der  schöpferische 
Gedanke,  nicht  von  Vereins-  oder  Organi- 
sätionswegen,  noch  von  wegen  der  Massen- 
herrschaft, sondern  er  entsteht  aus  dem  Indivi- 
duaUsmus  des  Künstlers,  frei  von  Gebunden- 
heit durch  Partei,  Gemeinde  und  Staat,  in  dem 
inneren  Bezirk  des  individuellen  schöpferischen 


Gefühls,  in  der  radikalen  Freiheit  der  Seele, 
die  die  einzige  wirkUche  Freiheit  ist  und  zu- 
gleich die  unentbehrliche  Lebensluft  des  schöp- 
ferischen Menschen.  Der  Künstler  ist  nicht  Pro- 
letarier, auch  wenn  er  kein  Geld  hat;  er  kann 
nicht  schöpferisch  werden  durch  Organisation, 
die  immer  nur  ein  Äußerliches,  Materielles  be- 
trifft. Seine  Seelenkräfte  sind  nicht  nach  außen 
gewendet,  wie  die  des  Politikers  oder  Redners 
oder  Demagogen ;  sie  sind  nach  innen  gewendet, 
auf  den  Kern  seines  Wesens  bezogen,  aus  dem 
er  durch  Konzentration ,  Verdichtung  seine 
Werke  schafft.  Er  ist  immer  in  gewissem  Sinne 
Autokrat  und  nicht  Organisator.  Auch  im 
sozialen  Zeitalter  kann  diese  Grundverfassung 
nicht  geändert  werden.  Er  war  immer  Repu- 
blikaner im  geistigen  Sinn,  als  er  als  Freier  in 
einer  Überwelt  lebte,  wo  er  keinen  Höheren 
über  sich,  keinen  Vorgesetzten,  keine  Gewalt- 
herrschaft, auch  nicht  die  der  Masse  anerkennen 
konnte  außer  sein  Göttliches,  das  er  ahnend 
über  sich  wußte,  sein  höheres  Selbst,  mit  den 
Sternen,  dem  Kosmos,  den  metaphysischen 
Schicksalsgewalten  verbunden,  denen  er  wie 
einer  inneren  Eingebung  gehorchend,  in  seinen 
Gestaltungen  symbolischen  Ausdruck  verlieh. 
Es  gibt  so  wenig  von  Natur  aus  ein  kirchliches 
oder  bürgerliches  Kunstwerk,  wie  es  ein  par- 
lamentarisches oder  soziales  Kunstwerk  gibt. 
Es  steht  über  den  Parteien  und  den  jeweiUgen 
staatlichen  oder  politischen  Doktrinen.  Der 
Künstler  steht  gleich  weit  von  der  Staatsform, 
sowohl  der  alten,  wie  der  neuen,  zu  was  immer 
er  sich  sonst  als  bürgerlicher  Mensch  bekennen 
mag.  Sozial  ist  das  Kunstwerk  nicht  der  Ursache 
nach,  sondern  bestenfalls  der  Wirkung  nach.  So- 
zial wirkt  es  nur  insofern,  als  es  die  Seelen  ergreift 
und  zur  Gläubigkeit  aufruft  und  verbindet  als 
Menschheitssache  wie  etwa  die  Religion  oder  die 
Kirche,  die  erst  dann  die  wahre  seelische  Macht 
und  Größe  erreichen  könnte,  wenn  sie  den  Mut 
hätte,  der  äußeren  politischen  Macht,  dem 
Staat  zu  entsagen.  Dann  wäre  sie  beinahe  ein 
künstlerisches  Ereignis.  Die  Kunst  ist  das  ein- 
zige und  wahre  Mittel  einer  Kulturgemeinschaft 
der  Völker,  einer  Volkswirtschaft  der  Seele 
als  Valutaregulierung  menschlicher  Werte.  Der 
schöpferische  Mensch  huldigt  darum  notwen- 
dig einer  Weltanschauung,  die  zwar  als  indivi- 
dualistisch bezeichnet  werden  kann,  obzwar 
sie  zugleich  Menschheitssache  ist.   Sie  bedeutet 
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die  Enlfaltung  und  Uarstelluog  des  höheren 
Selbst,  des  geistigen  Ego,  der  schaffenden  Ge- 
walten der  Seele,  die  nach  Maßgabe  ihres  gött- 
lichen Genius,  die  Welt  und  alles  Sichtbare  zu 
vergöttlichen,  mit  der  eingeborenen  Idee  der 
Schönheit  zu  durchdringen  und  zu  adeln  sucht. 
Wäre  die  Welt  vollkommen  individualisiert,  das 
heißt  zu  dieser  schöpferischen  Arbeit  und  Ar- 
beitsfreude als  dem  inneren  Quell  des  Reichtums 
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und  der  ideellen  Giiler,  erzogen,  dann  gäbe  es 
keine  Kriege,  keine  Gewaltherrschaft,  keine  Ein- 
zelwillkür und  keinen  Massenterror.  Der  Indivi- 
dualist, die  einzigartige  Kreuzung  vom  Demo- 
kraten und  Aristokraten,  dieser  höhere  Mensch 
mit  dem  zur  Allseele  erweiterten  Ich,  ist  in  die- 
ser Welt  stets  in  der  Minorität,  wie  die  Kunst 
immer.  Aber  jeglicher  Fortschritt  liegt  bei  den 
Minoritäten,  diesen  Pionieren  der  Menschheit. 
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Auf  ihren  Schanzen  flattert  die  Fahne  der  Hoff- 
nung, die  Zukunftslande  grüßt.  Der  Genius  der 
Völker  ist  bei  den  Minoritäten,  bei  den  freien 
schöpferischen  Persönlichkeiten,  den  Künst- 
lern, die  ihre  stille  und  bedeutsame  Arbeit  tun, 
das  Werk  der  Selbstopferung  und  Hingabe  an 
die  Leistung,  durch  die  allein  die  Welt  mit  ihrer 
Sündenschuld  entsühnt  und  geheiligt  wird.  Es 
sind  die  Werke  der  Kunst,  die  trotz  der  inne- 
ren Autokratie  des  Schöpfers  Werke  der  Liebe 
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sind  und  die  Menschen  und  Völker  verbinden 
in  der  Vergöttlichung  der  Welt  durch  gute 
Werke,  die  zur  Seele  reden.  Erst  wenn  die 
Persönlichkeit  im  deutschen  Volk  erwacht,  sein 
schlummernder  Genius,  wird  die  deutsche  Tra- 
gödie überwunden  sein,  zu  der  seit  Jahrzehnten 
der  Grund  gelegt  worden  ist.  Laßt  uns  um- 
kehren auf  dem  unseligen  Weg  und  eine  scho- 
flere Zukunft  ist  gewonnen!  Dies  mein  Credo 
und  mein  Ruf  an  das  deutsche  Volk ! .  . .  j.  a.  l. 
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Eine  Welt  voll  stolzer  Hoffnungen  und  Ide- 
alen liegt  hinter  uns  in  Trümmern.  Man- 
chen hat  in  dieser  Zeit  eine  Wirrnis  ergriffen 
wie  die  Menschheit  an  jenem  Tage,  da  der 
Turm  zu  Babel  zusammenfiel  und  die  einzelnen 
einander  nicht  mehr  verstanden.  Während  die 
einen  noch  unter  dem  Eindruck  der  Ereignisse 
keine  Hand  zu  rühren  vermögen,  erheben  an- 
dere ihre  Stimmen  und  fordern  oft  mit  selt- 
samen Mitteln  den  schleunigen  Wiederaufbau 
des  politischen  und  kulturellen  Gemeinwesens. 
Aber  es  ist  leichter,  in  das  Chaos  hinein  diese 
Forderung  zu  rufen,  als  sofort  die  geeigneten 
Baumeister  zu  finden.  Mag  auch  der  Aufbau 
des  politischen  Gemeinwesens  vielleicht  ohne 
allzu  große  Schwierigkeiten  gelingen,  sobedeutet 
er  vorerst  doch  nicht  viel  mehr  als  eine  notdürf- 
tige Baracke,  in  der  das  Volk  vor  den  Stürmen, 
die  den  Kontinent  erschüttern,  Schutz  findet. 
Schwieriger  wird  sich  für  das  Volk  sicherlich 


die  Aufgabe  gestalten,  die  wertvollsten  Kräfte 
seines  innersten  Lebens  wieder  zusammenzufas- 
sen, um  jenem  unsichtbaren  Bau  Halt  und  Stütze 
zu  geben,  in  dem  sein  gesamtes  geistiges  Stre- 
ben in  einer  hochentwickelten  Kultur  gipfelt. 

Zahlreiche  Kräfte,  die  in  dem  Wesen  des 
Volkes  verankert  sind,  werden  sich  um  jene 
Aufgabe  scharen.  Der  aufrichtige  Wille  des 
Gelehrten,  des  Kaufmanns,  des  Arbeiters  wie 
des  Bürgers  werden  wie  einst  die  Bausteine  her- 
beitragen, die  in  das  Werk  eingefügt  werden  sol- 
len. Der  erhabene  Geist  aber,  der  das  Material 
sichtet  und  dem  Bau  die  bestimmenden  Maße 
und  Linien  geben  wird,  wird  aus  der  Seele 
des  Volkes  erstehen  müssen,  wo  er,  vom  Nie- 
derschlag der  Kultur  aller  Zeiten  umgeben, 
schlummert  und  nur  des  Erweckers  harrt,  um 
auf  den  Plan  zu  treten. 

Wer  diese  Rolle  als  Erlöser  übernehmen 
will,  muß  selbst  mit  seinem  Innersten  im  tief- 
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sten  Wesen  des  Volkes  wurzeln,  er  muß  ver- 
stehen, sich  selbst  zu  überwinden,  um  sich  und 
andere  erlösen  zu  können.  Nur  die  wahrhafte 
künstlerische  Natur,  die  sich  im  Einzelnen 
offenbart,  aber  in  innigster  Gemeinschaft  mit 
dem  geistigen  Urgrund  des  Volkes  steht,  wird  im 
Stande  sein,  sich  dieser  Aufgabe  zu  unterziehen. 
Allezeit  ist  der  Künstler  Wegbereiter  der 
Kultur  gewesen.  Sein  geschärftes  Auge,  sein 
auf  die  feinsten  Schwingungen  eingestelltes 
Ohr,  sein  mit  den  verborgensten  Stimmungs- 
wellen fibrierendes  Gefühl,  befähigen  und  be- 
rufen ihn  dazu,  die  wertvollen  Kräfte  des  Vol- 
kes zu  entdecken  und  durch  die  eigene  Kraft 
des  künstlerischen  Gestaltens  ans  Licht  zu 
bringen.  Er  erkennt  den  Geist,  der  jeglichem 
Werden  innewohnt.  Sein  Können  führt  ihm  die 
Hand,  diesen  Geist  der  Allgemeinheit  sichtbar 
zu  machen.  Aus  diesen  von  ihm  mani- 
festierten Gesetzen  heraus  wird  er  zum 
Leiter    und    Lehrer    der    geistigen    und 
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künstlerischen  Kultur  seines  Volkes, 
wie  einst  Dante  und  Petrarca  dem  Geiste  der 
Renaissance ,  ein  Emile  Zola  dem  Geiste  des 
Naturalismus  aus  den  in  den  Völkern  schlum- 
mernden Vorbedingungen  heraus  die  Bahn  be- 
reiten durften.  —  Dieser  ihrer  heiligsten  Auf- 
gabe gerecht  zu  werden,  ist  die  oberste  Pflicht 
der  künstlerischen  Natur. 

Der  Weg,  den  sie  zu  ihrer  Erfüllung  einzu- 
schlagen hat,  ist  mit  Hindernissen  und  Dornen 
besät.  Jeder  weiß  dies,  der  einmal  im  Banne 
künstlerischen  Schaffens  um  die  Erkenntnis 
und  die  Gestaltung  gerungen  hat.  DerWeg  ist 
die  Wahrheit  und  die  Kraft,  die  alle  Hin- 
dernisse überwindet,  ist  die  Liebe  zu  ihr, 
der  unbezwingliche  Drang,  der  Wahrheit  zum 
Siege  zu  verhelfen.  Die  künstlerische  Auf- 
richtigkeit, frei  von  dem  heuchlerischen  Laster 
der  Zugeständnisse  an  Modetorheiten  und  den 
Geschmack  einer  Kaste ,  wird  diesen  Weg  mit 
dem  Ziel  der  Entdeckung  ewig  gültiger  Gesetze, 
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nach  denen  sich  Welt,  Leben  und  Kultur  auf- 
baut, zu  finden  wissen.  Dieser  allein  verbürgt 
der  Kunst  ihre  Daseinsberechtigung.  Nicht 
zur  Unterhaltung  in  müßigen  Stunden 
ist  die  wahre  Kunst  berufen,  sie  soll 
forschen,  streben  und  bauen,  immer  die 
Harmonie  vor  Augen,  die  letzten  Endes 
im  Göttlichen  begründet  ist. 

So  wird  die  Kunst  im  Dienste  des  Welt- 
geschehens zum  geistigen  Führer  einer  Nation 
und  öffnet  zum  weiteren  Ausbau  allen  geistigen 
Strömungen  die  Tore,  dies  aber  nur  dann,  wenn 
sie  mit  reiner  Empfindung  ihre  schöpferische 
Kraft  ihrer  Bestimmung  weiht.  Form  und  Stil 
ergeben  sich  dann  von  selbst,  sie  werden  mit 
dem  Inhalt  der  künstlerischen  Offenbarung  eine 
Einheit  bilden  und  nur  im  Zusammenhang  mit 
diesem  verstandenundge  wertet  werden  können. 

Jede  Kunst  wird  aus  einem  innersten  Be- 
dürfnis der  Volksseele  heraus   geboren,   als 
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eine  Notwendigkeit,  die  sich  des  Künstlers  als 
Mittlers  bedient.  Tief  in  das  Unbewußte  hinein 
dringt  das  künstlerische  Gefühl  und  zieht  aus 
ihm  die  Kräfte  empor,  die  sich  zu  bewußter 
überzeugender  Sinnlichkeit  im  Kunstwerk  stei- 
gern. Es  wäre  daher  ein  unverzeihlicher  Feh- 
ler, wollte  ein  Volk  in  seiner  Gesamtheit  oder 
eine  Gruppe  Unverantwortlicher  der  künst- 
lerischen Intuition  vorgreifen  und  dem  Künst- 
ler ohne  Rücksicht  auf  die  Gesetze  seines 
Schaffens  äußerliche  Ziele  und  Formen  auf- 
zwängen, nach  denen  er  seine  Schöpfungen 
einzurichten  hätte. 

Am  Gefährlichsten  ist  hier  die  so  oft  aus- 
gesprochene Forderung  nach  einer  nationalen 
Kunst,  indem  man  nach  wohl  überlegter  Ab- 
sicht Inhalt  und  Form  des  Kunstwerks  bestim- 
men möchte  und  dabei  ängstlich  auch  die  entfern- 
teste Verwandtschaft  wie  auf  irgend  einem  Ge- 
biete der  technischen  Mittel  mit  ähnlichen  Er- 
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scheinungen  des  Auslandes  als  anti-national 
ablehnt.  Mit  derartigen  Forderungen  trifft  man 
die  echte  Kunst  schnell  ins  Herz;  ein  aus  sol- 
cher Anregung  hervorgegangenes  Erzeugnis  wird 
leicht  zum  lächerlichen  Homunkulus.  Äußer- 
licher „nationaler"  Stoff,  vielleicht  verbunden 
mit  gewissen  historisch-gegebenen  Stilformen 
begründen  noch  keine  nationale  Kunst.  Ihre 
Wurzeln  liegen  tiefer  in  dem  Grund  der  Seele 
eines  Volkes.  Drum  möge  man  den  Künstler 
ungehindert  aus  eigener  Kraft  heraus  sein  Werk 
bereiten  lassen  und  schenke  ihm  hierzu  das 
Vertrauen,  das  ihm  die  Aufgabe  erleichtert. 

Sind  dem  Künstler  neben  der  erforderlichen 
Einsicht  die  notwendigen  Schaffenskräfte  eigen, 
jene  kulturbildenden  Werte  aus  der  Tiefe  zu 
fördern,  dann  wird  er  seinen  Beruf  erfüllen, 
für  den  ihn  die  Vorsehung  ausersehen  hat.  Dann 
ebnet  er  seinem  Volke,  in  dessen  Seele  er  lesen 
darf,  den  Weg.  Er  wird  mitbestimmend  auf 
seine  Geschicke  wirken,  indem  er  als  Leiter 
den  Aufbau  einer  neu  emporstrebenden  Kultur- 
periode überwacht.  Möge  der  wahrhafte  Künst- 
ler aus  der  Erkenntnis  der  hohen  Aufgabe  seiner 


Berufung  heraus  die  zuversichtliche  Kraft  schöp- 
fen, die  uns  aus  den  Tagen  der  Wirrnis  heraus- 
führen soll  einem  leuchtenden  Ziel  entgegen  — 
zum  Vorteil  unserer  Kultur  und  zum  Glück 
des  ganzen  Volkes! dr  w.  g. 

Ä 

In  unserem  Kunstleben  herrsdite  nicht  nur  preiheit, 
sondern  auch  Gleichheit  in  einem  sehr  hohen  Maße. 
Die  wenigen  Bindungen  einer  reaktionären  Kunstauf- 
fassung  auf  Seiten  der  staatlichen  Behörden  fallen  heute 
beinahe  von  selbst,  und  es  braudit  keinen  übermälügen 
Aufwand  an  Kraft  mehr,  um  sie  zu  stürzen.  Man  muO 
im  Cjegenteil  nun  dafür  Sorge  tragen,  daß  nicht  das 
Kind  mit  dem  Bade  ausgesdiüttet  werde.  Denn  un- 
versehens erreidit  man  das  Gegenteil  von  dem,  was 
man  beabsichtigte.  Weder  die  juryfreie  Kunstausstel- 
lung nodi  die  Auswahl  nach  dem  Urteil  der  Mehrheit, 
sei  es  auch  eine  Mehrheit  der  Künstler,  ist  das  Ideal, 
um  das  wir  jahrzehntelang  uns  bemühten.  In  der  Kunst 
gilt  nicht  die  Zahl  der  Stimmen,  sondern  ihr  Gewicht, 
da  die  Kunst  keine  wirtschaftliche  oder  soziale,  son- 
dern eine  kulturelle  Angelegenheit  ist.  Der  eine 
Goethe  bedeutet  mehr  als  tausend  Schreiber  und 
Versemacher.  Wird  die  Kunst  dem  Rechte  der  Mehr- 
heit ausgeliefert,  so  ist  es  um  sie  geschehen.  Es  würde 
derselbe  Kampf  beginnen,  der  früher  geführt  wurde,  nur 
daß  er  weit  schwerer  und  aussiditsloser  würde.c.  glaser. 
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VOM  BÜHNENBILD. 


Im  Schauspiel  streiten  zwei  Dinge  miteinander, 
die  eigentlich  berufen  sind,  die  Harmonie 
des  Ganzen  zu  erwecken:  das  Wort  und  das 
Bild.  Nur  ein  richtiges  Verhältnis  beider  er- 
weckt das  Kunstwerk,  wie  es  der  Dichter  inner- 
lich schaut,  zum  äußeren  Leben  und  gibt  der 
Bühne  jene  überhöhende  Stellung  im  Reich  der 
Künste,  von  der  Richard  Wagner  gesprochen 
und  geträumt.   Mir  scheint,  als  ob  eine  gewisse 
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allzu  äußerliche  Richtung  in  der  deutschen 
Schauspielkunst,  das  Wort  auf  Kosten  des  Bil- 
des in  seiner  Wirkung  allzustark  verkürze, 
andererseits  aber  versuche ,  durch  Massenauf- 
gebot von  Menschen  und  Bewegung  in  diesem 
Bild  die  eigentliche  Dekoration  zu  Gunsten  der 
Komparserie  zu  vernachlässigen.  So  ist  ein 
Kult  von  Massenszenen  entstanden,  in  denen 
der  Zeitrichlung  entsprechend  der  Mensch  Ma- 
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terial  wurde  und  das  Wort  im  Lärm  versank. 
—  Gewiß  sind  schöne,  ja  herrliche  Wirkungen 
erzielt  und  bei  einzelnen  Stücke  ließ  sich  vol- 
lendetes erreichen.  Ich  erinnere  nur  an  den 
Ödipus  in  Reinhardts  Inszenierung  und  an 
Grabbes  Hannibal  unter  Sleinrücks  Leitung. 
Solche  Theaterabende  erreichen,  was  Goethe 
mit  dem  Wort  gemeint  hat  „das  Zusammen- 
fassen des  Gemeinsamen  undCharakteristischen, 
d.h.  Stil."  Und  auf  den  Stil  kommt  es  beim 
Bühnenbilde  an,  wenn  es  dem  Wort  Gestalt 
gibt,  indem  es  dem  Auge  das  Gehörte  in  seiner 
richtigen  Umgebung  zeigt. 

Starke  Zeiten  haben  auch  der  Szene  ihren 
Stilaufgedrückt.  Aus  kleinen  Federzeichnungen, 
die  Chodowiecki  für  manches  Stück  entwarf, 
erkennen  wir  das  charakteristische  Bühnenbild 
der  empfindsamen  Zeit  und  die  Guckkasten- 
bühne des  19.  Jahrhunderts  vor  der  Literatur- 
Revolution  der  achtziger  Jahre  läßt  erkennen, 
daß  auch  sie  mit  der  damaligen  Historien-  und 
Anekdotenmalerei  in  Wechselwirkung  stand. 
Selbst  Impressionismus  und  heutigen  Tages 
Expressionismus  berührten  und  berühren  Dar- 
stellung, Regie  und  Rahmen,  wie  es  gute  Auf- 
führungen von  Ibsen  und  Hauptmann  für  den 
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einen,  Strindberg-Inszenierungen  bei  den  zwei- 
ten beweisen.  Das  Bühnenbild  rückt  in  die 
Kreise  des  Symbols,  einzelne  Farben  beherr- 
schen schließlich  eine  Szene,  ja  selbst  ein 
ganzes  Stück,  um  durch  das  Auge  gleichzeitig 
dieselbe  Stimmung  hervorzurufen,  die  das  Ohr 
andererseits  anschlägt.  Es  kann  gesucht  und 
übertrieben  wirken,  es  ist  immerhin  ein  Versuch, 
den  Stil  der  Zeit  auf  die  Bühne  zu  bannen.  Von 
den  Bildern  zeitgenössisch  wirkender  Künstler 
geht  ein  Fluidum  aus,  dem  sich  eine  moderne 
Regie  nicht  entziehen  kann  und  je  differenzierter 
der  Blick  für  Farben,  Bewegungen  und  Linien 
wird,  desto  notwendiger  erscheint  es,  daß  Spiel, 
Kostüm  und  Dekoration  dem  neuerwachenden 
Stilgefühl  entgegenkommen  und  auf  diese  Weise 
die  künstlerischen  Absichten  der  Dichtung  er- 
füllen. Und  da  wir  heute  wieder  —  ähnlich 
den  Stilgeboten  der  klassischen  Zeit  —  daran 
gehen,  die  reine  Stimmung  aus  der  reinen  Linie 
zu  entwickeln,  kommt  als  selbstverständliche 
Forderung  ein  Weglassen  alles  Unwesentlichen 
zunächst  in  Betracht. 

Einfachheit  ist  Ausdruck  künstlerischer  Reife, 
sie  unterscheidet  sich  von  ödem  Puritanertum 
ebensostark  wie  vom  Ausstattungszauber  und 
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sucht  den  Geist  der  Dichtung  formgebend  zu 
gestalten,  indem  sie  ihn  weder  nackt  auszieht, 
noch  mit  Flittern  verhüllt. 

Der  Eindruck  einer  Frühlingslandschaft  wird 
zum  Beispiel  durch  einen  einzigen  blühenden 
Strauch  stärker  als  durch  die  gemalte  Wider- 
gabe  eines  ganzen  Panoramas,  vorüberziehende 
Wolken  dürfen  nicht  so  aufdringlich  wirken, 
daß  der  technische  Bilderfolg  den  innerlichen 
Aufbau  der  gesprochenen  Szene  vernichtet. 

Die  dramatische  Kunst  will  mehr,  als  nur  das 
Auge  oder  nur  durch  das  Ohr  Geist  und  Herz 
anzuregen,  sie  will  den  Menschen  als  Ganzes 
ergreifen,  wie  sie  den  Menschen  auch  als  Gan- 
zes darzustellen  hat.  Das  kann  sie  nur,  indem 
sie  über  die  realistische  Gebundenheit  hinaus- 
geht und  auch  im  Bühnenbild  realistische  Werte 
durch  metaphysische  ersetzt.  Wenn  wir  da- 
durch vom  Impressionismus  zum  Expressionis- 
mus kommen,  kann  es  für  das  Bühnenbild  zu 
einem  gesunden  Fortschritt  führen,  dem  freien 
Lebensgefühl  der  Gegenwart  und  damit  dem 
naturgemäß  sich  formenden  Stil  entsprechend. 

Bereichert  durch  die  einende,  gestaltgebende 
Idee,  verwandelt  sich  das  realistische  Bühnen- 
bild in  ein  symbolisches,  um  das  Geistige  zu 
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veranschaulichen.  Als  es  sich  darum  handelte 
im  Bühnenkunstwerk  das  Leben  selbst  mit  allen 
Kleinigkeiten  und  Kleinlichkeiten  möglichst 
genau  abzukonterfeien,  scheiterte  man  an  den 
Grundbedingungen  der  Bühne ,  wo  trotz  allem 
das  „Bedeuten"  über  dem  „Sein"  stehen  ge- 
blieben ist.  Heute,  wo  man  mehr  als  realisti- 
sche Wirkung  durch  das  Bühnenbild  erreichen 
will,  kann  es  gelingen.  Denn  das  Bühnenbild 
wird  künstlerisch,  sobald  es  stilisiert. 

Für  unsere  Kulturentwicklung  ist  das  Theater 
weit  bedeutungsvoller,  als  es  bisher  gewesen. 
Es  soll  das  Volk  zum  Bewußtsein  erziehen,  daß 
es  außerhalb  des  Alltags  ein  Schönes  und  Großes 
gibt,  wie  auch  ein  Lustiges  und  Humorvolles. 
Auf  die  Phantasie,  die  im  realen  Leben,  dem 
Zeitalter  der  Maschine  und  der  kaltenRechnung, 
zu  kurz  kommt,  kann  es  befruchtend  Einfluß 
nehmen,  wenn  sich  Bild  und  Wort  in  Eines  zu- 
sammenschließen, losgelöst  vom  nachahmenden 
Abbild  in  freier  künstlerischer  Schöpfung. 

ALEXANDER  V.  GLEICHEN-RUSSWURM. 

ES  ist  immer  ein  Zeichen  einer  unproduktiven  Zeit, 
wenn  sie  so  ins  Kleinliche  des  Technischen  geht, 
und  ebenso  ist  es  ein  Zeichen  eines  unproduktiven  In- 
dividuums, wenn  es  sich  mit  dergleichen  befaßt,  qoethe. 
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•  DECKCHEN  IN  TULLSTICKEREI« 


DIE  FARBE  GRÜN,  GOETHE  UND  KANDINSKY. 


Ganz  gewiß:  Goethes  Kunstanschauungen 
decken  sich  nicht  mit  den  künstlerischen 
Gedanken  Kandinskys.  —  Man  möchte  es  auch 
für  selbstverständUch  halten,  daß  das  18.  Jahr- 
hundert anders  empfand  als  unsere  Zeit  und 
daß  die  Augen  eines  klassizistischen  Freundes 
der  Kunst  anders  sahen  als  die  eines  expres- 
sionistischen Malers.  Und  doch  können  wir 
feststellen,  daß  die  Augen  Goethes  und  die 
Augen  Kandinskys  auf  bestimmte  farbige  Wir- 
kungen in  der  gleichen  Weise  antworteten  und 
daß  ihre  seelischenEmpfindungen  diesen  Farben 
gegenüber  merkwürdig  verwandt  waren. 

Im  Jahre  1812  breitete  Goethe  seine  Ge- 
danken über  Farbenprobleme  jeglicher  Art  in 
größter  Ausführlichkeit  vor  seinen  Lesern  aus. 
Er  veröffentlichte  unter  dem  Titel  „Zur  Farben- 
lehre" vier  Bände  nebst  einem  Farben- Atlas, 
die  nach  seinem  eigenen  Dafürhalten  zu  dem 
Besten  gehören,  das  seine  Feder  geschrieben, 
und  die  auch  in  der  Tat  verdienen,  nicht  nur 
von  Goetheforschem  gelesen  zu  werden. 
—  Und  genau  ein  Jahrhundert  später  veröffent- 


lichte Kandinsky  in  seinem  Buche  „Über  das 
Geistige  in  der  Kunst ,  insbesondere  in  der 
Malerei"  ein  Kapitel  „über  die  Wirkung  der 
Farbe".  Es  ist  augenscheinUch ,  daß  Kan- 
dinsky das  Werk  Goethes  nicht  benutzt  hat, 
als  er  seine  Gedanken  niederschrieb.  Um  so 
interessanter  ist  es,  zu  sehen,  daß  er  in  sehr 
wesentlichen  Punkten  mit  ihm  übereinstimmt, 
vor  allen  Dingen,  daß  die  Farben  auf  ihn  fast 
ebenso  wirken  wie  auf  Goethe. 

Als  typisch  für  diese  innere  Verwandtschaft 
seien  aus  beiden  Werken  die  Äußerungen  über 
die  Farbe  Grün  herausgehoben. 

Goethe  sagt:  „Wenn  man  Gelb  und  Blau, 
welche  wir  als  die  ersten  und  einfachsten  Far- 
ben ansehen,  gleich  bei  ihrem  ersten  Erscheinen 
zusammenbringt,  so  entsteht  diejenige  Farbe, 
welche  wir  Grün  nennen.  Unser  Auge  findet 
in  derselben  eine  reale  Befriedigung.  Wenn 
beide  Mutterfarben  sich  genau  das  Gleichge- 
wicht halten,  dergestalt,  daß  keine  vor  der  an- 
deren bemerklich  ist,  so  ruht  das  Auge  und 
das   Gemüt   auf   diesem  Gemischten  wie  auf 
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Die  Farbe  Grün,  Goethe  und  Kandinsky. 
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einem  Einfachen.  Man  will  nicht  weiter  und 
man  kann  nicht  weiter.  Deswegen  für  Zimmer, 
in  denen  man  sich  immer  befindet,  die  grüne 
Farbe  zur  Tapete  meist  gewählt  wird". 

Und  Kandinsky  schreibt;  „Absolutes  Grün 
ist  die  ruhigste  Farbe,  die  es  gibt:  sie  bewegt 
sich  nach  nirgend  hin  und  hat  keinen  Beiklang 
der  Freude,  Trauer,  Leidenschaft,  sie  verlangt 
nichts,  ruft  nirgend  hin.  Diese  ständige  Ab- 
wesenheit der  Bewegung  ist  eine  Eigenschaft, 
die  auf  ermüdete  Menschen  und  Seelen  wohl- 
tuend wirkt,  aber  nach  einiger  Zeit  des  Aus- 
ruhens  leicht  langweilig  werden  kann.  Die  in 
grüner  Harmonie  gemalten  Bilder  bestätigen 
diese  Behauptung.  .  .  Die  Passivität  ist  die 
charaktervollste  Eigenschaft  des  absolutenGrün, 
wobei  diese  Eigenschaft  von  einer  Art  Fett- 
heit, Selbstzufriedenheit  parfümiert  wird.  Des- 
halb ist  das  absolute  Grün  im  Farbenreich  das, 
was  im  Menschenreich  die  sogen.  Bourgeoisie 
ist:  es  ist  ein  unbewegliches,  mit  sich  zufrie- 
denes ,  nach  allen  Richtungen  beschränktes 
Element.  Dies  Grün  ist  wie  eine  dicke,  sehr 
gesunde,   unbeweglich  liegende   Kuh,   die   nur 
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zum  Wiederkauen  fähig  mit  blöden,  stumpfen 
Augen  die  Welt  betrachtet.  Grün  ist  die  Haupt- 
farbe des  Sommers,  wo  die  Natur  die  Sturm- 
und Drangperiode  des  Jahres,  den  Frühling, 
überstanden  hat  und  in  eine  selbstzufriedene 
Ruhe  getaucht  ist". 

Man  sieht:  für  Goethe  sowohl  wie  für  Kan- 
dinsky ist  Grün  die  Farbe  der  Ruhe,  der  wunsch- 
losen Gelassenheit.  Wie  erklärt  sich  das? 
Sollten  die  Ethnographen  und  Kulturhistoriker 
recht  haben,  die  behaupten,  daß  die  Wirkung 
der  Farben  auf  die  Seele  der  Menschen  mit 
höchst  realen  Beziehungen  zwischen  den  Men- 
schen und  den  mit  den  betreffenden  Farben 
bekleideten  Gegenständen  zusammenhänge,  daß 
uralte  Dankbarkeit  oder  uralte  Scheu  auf  dem 
Wege  der  Vererbung  bei  der  Wertung  der  Far- 
ben mitspreche?  Man  weiß  es,  daß  die  Orien- 
talen die  grüne  Farbe  lieben,  daß  Mohammed 
für  sein  Banner  Grün  wählte.  Und  man  sagt : 
kein  Wunder,  denn  Grün  war  die  lockende 
Farbe  der  Palmen- Oasen,  die  dem  Wüsten- 
wanderer Erquickung,  Schatten,  Wasser,  Obst 
versprach.    Es  wäre  seltsam,  wenn  der  Türke 
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das  Grün  nicht  liebte.  Kann  aber  wirklich 
dieser  Grund  auch  für  den  Türken  von  heute, 
für  den  Türken  in  einer  Großstadt  gelten,  der 
niemals  eine  Wüste,  der  niemals  Oasen  zu 
Gesicht  bekommt?  —  Man  weiß  auch,  daß  die 
Deutschen  des  Mittelalters  Grün  liebten.  Man 
sagt;  weil  das  Grün 
der  Natur  für  sie  die 
Befreiung  aus  der 
winterlichen  Enge 
des  Hauses  bedeu- 
tete, weil  Frühling 
und  Sommer  dem 
Menschen  des  Nor- 
dens wie  Grüße  aus 
den  schönenReichen 
des  Südens  erschie- 
nen. Grün  sei  ihnen 
gleichbedeutend  mit 
Auferstehung  aus  je- 
der irdischen  Trüb- 
sal erschienen.  — 
Seltsam  allerdings, 
daß  man  in  der  glei- 
chen Zeit  auch  den 
Teufel  grün  dar- 
stellte. Herrad  von 
Landsberg,  die  Dich- 
ter-Malerin des  12. 
Jahrb.,  streicht  ihn 
ebenso  laubgrün  an 
wie  Lucas  Cranach 
im  16.  Jahrhundert 
es  tut.  Aber  abge- 
sehen davon,  glaubt 
man  wirklich,  daß 
in  Goethe,  dem  klu- 
gen Beobachter  der 
menschlichen  Psy- 
che, noch  solche  Ein- 
drücke der  Vorzeit 
nachwirkten?  Oder 
gar  in  Kandinsky, 
derdoch  sonst  wahr- 
lich eher  die  Neig- 
ung zeigt,  jede  Ver- 
gangenheit als  Men- 
tor der  Gegenwart 
schroff  abzulehnen  ? 

Nein,  solche  Vorzeitsbeziehungen  können  für 
das  Urteil  der  Beiden  über  die  Wirkung  des 
Grün  wirklich  nicht  herangezogen  werden.  So 
bleibt  nur  die  Möglichkeit,  daß  sich  dies  Urteil 
aus  Beobachtungen  an  der  eigenen  Psyche  er- 
klärt. In  der  Tat;  Goethe  betont  immer  und 
immer  wieder,  daß  alle  seine  Untersuchungen 
über   das    Farbenproblem    auf    Experimental- 
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Psychologie  beruhten  und  Kandinsky  sagt  das 
Gleiche.  Kandinsky  behauptet  sogar,  die  Tat- 
sache, daß  Grün  wirke  beruhigend,  „längst 
nicht  nur  den  Ärzten  (speziell  Augenärzten), 
sondern  allgemein  bekannt"  sei.  —  Dann  aber 
muß  jedes  Auge  eines  gesunden  Menschen 
u.  dementsprechend 
jede  Seele  im  Grün 
eine  besänftigende 
Kraft  fühlen,  dann 
sprechen  der  Ex- 
pressionist von  heu- 
te und  der  Klassizist 
von  der  Wende  des 
18.  und  19.  Jahr- 
hunderts nur  das 
aus,  was  alle  Men- 
schen —  wenn  auch 
unbewußt  —  emp- 
finden und  in  ver- 
gangenen Jahrhun- 
derten empfunden 
haben.  —  Daraus 
aber  ergibt  sich  als 
notwendige  Konse- 
quenz, daß  auch  die 
Wirkungen  der  an- 
deren Farben  bei 
allen  gesunden  Men- 
schen übereinstim- 
men müssen.  Denn 
es  ist  nicht  einzu- 
sehen ,  warum  die 
Farbe  Grün  eine  be- 
sondere Stellung  un- 
ter den  Farben  des 
Spektrums  einneh- 
men sollte.  —  So 
irren  also  diejenigen, 
die  behaupten,  daß 
das  Verhältnis  zur 
Farbe  eine  höchst 
persönliche  Ange- 
legenheit des  Ein- 
zelnen sei  ?  —  Ja 
und  nein.  —  Sie  ir- 
ren, sofern  sie  be- 
haupten ,  daß  die 
Farben  auf  der  Ta- 
statur der  Seele  der  verschiedenen  Menschen 
verschiedene  Töne  anschlagen.  Sie  irren  aber 
nicht,  wenn  sie  nur  behaupten  wollen,  daß 
die  angeschlagenen  Töne  dem  einen  Lust,  dem 
anderen  Unlust  verursachen. 

Man  sieht  das  in  den  obigen  Ausführungen 
Goethes  und  Kandinskys  aufs  klarste  bestä- 
tigt.   Denn  obgleich  Beide  erklären,  daß  Grün 
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tiefste  Ruhe  ausströme,  fühlt  man  deutlich, 
daß  diese  Ruhe  dem  63  jährigen  Goethe  ein 
höchst  erfreulicher  Zustand  ist,  dem  leiden- 
schaftlichen Kandinsky  aber  ein  Gegenstand 
des  Spottes.  Am  drastischsten  macht  sich  dieser 
Spott  in  der  Parallele  bemerkbar,  die  Kan- 
dinsky zu  der  Farbe  Grün  zieht,  in  der  „dicken, 
sehr  gesunden,  unbeweglichen  Kuh,  die  nur 
zum  Wiederkauen  fähig,  mit  blöden,  stumpfen 
Augen  die  Welt  betrachtet". 

Wenn  Goethe  auch  nur  referierend  bemerkt, 
daß  man  die  grüne  Farbe  meistens  für  Tapeten 
derjenigen  Zimmer  wähle,  in  denen  man  sich 
ständig  aufhält,  so  fühlt  man  doch,  daß  Goethe 
selbst  nichts  gegen  solch  ein  grünes  Gemach 
ruhigen  Behagens  einzuwenden  haben  würde. 
Sicherlich  aber  würde  Kandinsky  aus  einem 
Zimmer,  das  ihm  dauernd  zum  Wohnraum  die- 
nen sollte,  eine  grüne  Tapete  so  schnell  wie 
möglich  entfernen  lassen. 

Aus  dem  Allen  geht  hervor,  daß  die  Äuße- 
rungen Goethes  und  Kandinskys  über  die  Farbe 
Grün  ein  Doppeltes  lehren.  Erstens  einmal, 
daß  es  für  die  Menschen  in  ihren  Beziehungen 
zur  Farbe  allgemein-gültige  Gesetze  gibt,  denen 
sie  alle  ohne  Ausnahme  unterworfen  sind,  zwei- 
tens aber,  daß  jeder  Einzelne  trotz  dieses 
Menschheitsgesetzes  sein  Quentchen  Freiheit 
solcher  Gebundenheit  gegenüber  hat.  Wir  spü- 
ren etwas  von  dem  Recht  der  Persönlichkeit 


und  auch  von  dem  Einfluß  der  Zeit  und  des 
Ortes  auf  den  Menschen. 

Jeder  Menschenkörper  empfindet  heiß  als 
heiß,  kalt  als  kalt.  Dem  einzelnen  Körper  aber 
kann  ein  bestimmter  Grad  von  Wärme  oder 
Kälte  noch  wohltuend  sein,  der  anderen  Men- 
schen unerträglich  ist. 

Wenn  man  von  diesem  Standpunkt  aus  das 
Verhalten  der  Künstler  der  umgebenden  Welt 
gegenüber,  zumal  das  Schaffen  der  Maler  be- 
trachtet, wenn  man  sucht,  sich  in  ihren  Werken 
das  Zusammenhaltende  und  das  Sondernde  in 
Bezug  auf  die  Arbeiten  anderer  Künstler,  an- 
derer Zeiten  klar  zu  machen,  dann  wird  man 
unzweifelhaft  höchst  interessante  Entdeckungen 
machen  und  in  der  alten  und  in  der  neuesten 
Kunst  das  Gesetzmäßige  alles  Künstlerischen 
gleichermaßen  finden.  So  bringt  uns  das  Grün 
Goethes  und  das  Grün  Kandinskys  nicht  nur 
Klarheit  über  Goethes  und  Kandinskys  persön- 
liche und  überpersönliche  Empfindungen,  son- 
dern auch  über  das  tiefste  Problem  alles  künst- 
lerischen Schaffens theodor  volbehr. 

Im  dllgemeinen  wissen  wir  recht  gut,  daß  die  grüne 
Farbe  diirdi  eine  Mischung  des  Gelben  und  Blauen 
entsteht;  allein  bis  einer  sagen  kann,  er  begreife  das 
Grün  des  Kegenbogens  oder  das  Grün  des  Laubes, 
oder  das  Grün  des  Meerwassers,  dieses  erfordert  ein 
so  allseitiges  Durchschreiten  des  Farbenreldies  und 
eine  daraus  entspringende  solche  Höhe  von  Hinsicht, 
zu  welcher  bis  je^t  kaum  jemand  gelangt  ist.  Goethe. 
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